﻿■iv Brandon Taylor Word/Slovo UDC "XX" BBC T Traducere de Evelina Melenevskaya Editor științific Tatyana Salivon Editor Irina Opimakh Aspect de Lyudmila Komarova Corrector Tatyana Kalinina Pe coperta: Matthew Barney Cremaster- @ Matthew Barney Cu amabilitatea Barbara Gladstone Gallery Fotografie de Chris Winter Pe frontispiciu: Anish Kapoor Marsayas Instalare @Tare, Londra Taylor b TZO ART ASZI Artă contemporană - / Brandon Taylor; pe din engleza E D Melenevskaya; - M : SLOVO/SLOVO, p : ill , , x cm: Bibliografie: p - - Decret nominal: p - Tradus de Laurence King Publishing Ltd , Londra ISBN - - - (în traducere) Cartea celebrului istoric de artă englez Brandon Taylor este dedicată artei din ultimele trei decenii În această perioadă, lumea a suferit schimbări extraordinare Tehnologiile înalte, internetul, agravarea contradicțiilor sociale, conflictele interconfesionale - toate acestea au dat naștere la noi tendințe în pictură și sculptură, în cinema și fotografie Autorul vorbește despre ceea ce a devenit deja un clasic și despre ceea ce abia începe să fie recunoscut ca artă Textul este însoțit de material ilustrativ amplu UDC "XX" BBC Editura SLOVO / SLOVO , Moscova, Vorontsovskaya Tel ( ) - - , - - , telefon/fax - - , e-mail: siovo@slovo-pub ru Tipărit în China SBN - - - Copyright (c) Laurence King Publishing Lid , Londra (c) SLOVO/SLOVO, ediție în limba rusă, Conţinut Prefața Alternative la modernism Victorie și înfrângere: anii șaptezeci Cereri feministe Performanță Filme și videoclipuri Răspândirea artei radicale Politica picturii: - Cum au supraviețuit pictura și sculptura Dezbatere despre figurativitate și "expresie" Ceva numit postmodernism Pictura și feminin Imagini și obiecte: anii optzeci Fotografia ca artă Articol și piață Pictură și însuşire În și în afara muzeului: - Arta ca subiect al art Instalare ca declin Rolul curatorului Unele dintre elementele Mărci de identitate: - Vorbind despre corp Postmodernismul în California Slackers și alții Stari de spirit în pragul mileniilor Africa, Asia și Europa de Est: - Ascensiunea Africii și Asiei Renașterea est-europeană Documenta- Noi provocări: - Teoria haosului Muzeul de Artă: Depozit sau Sanctuar? Spații de film Imagine digitală Cronologia Bibliografie Indicatorul cuvânt înainte Puțini dintre cei interesați vor nega că artele plastice din ultimii ani au fost lăudate și hulite în aproximativ egală măsură Criticii artei contemporane se plâng adesea că acum este aproape imposibil să vezi moștenirea marilor tradiții artistice în activitatea agitată, curse, uneori perplexă cu care sunt asociați tinerii artiști La aceasta însă s-ar putea obiecta că arta modernă, așa cum o înțelegem astăzi, a apărut cu mai bine de un secol în urmă; la fel ca atunci, își pune sarcini îndrăznețe și fără precedent și le rezolvă cu ardoare, care era rar întâlnită înainte în cultură, umflând dispute, aprinzând pasiuni de ambele părți ale baricadelor Principalii oponenți ai artei moderne nu vor să vadă că programul ei experimental își are rădăcinile în misiunea filozofică originală a artei, care constă în a provoca întrebări ascuțite, a cere răspunsuri nu mai puțin clare, a atinge cele mai presante probleme morale În ultimul sfert al secolului XX și primii ani ai secolului XXI, cea mai dificilă artă de perceput a fost criticată pe teme precum rolul muzeului de artă, legalitatea pieței de artă, originalitatea și sensul opera de artă, locul și funcția artistului în societatea noastră dezvoltată tehnic și, în sensul cel mai larg, o societate democratică de consum Începând cu anii și până în secolul XXI, arta contemporană și-a dovedit separarea de cultura înconjurătoare a cinematografiei, a reclamei și a graficii comerciale, cu care intră în contact tangențial, dar totuși Deși un flux de scriere academică încearcă adesea să-l aducă sub o generalitate mai largă - sub "pivotul" către pictorialism pe care mulți cred că îl reprezintă lumea noastră postmodernă - arta vizuală contemporană necesită o atenție mai atentă, determină crearea unor lucrări critice mai atente, caută o mai mare atenție nivel de conștientizare decât pot spera agenții de publicitate, moguli TV și artiștii grafici Din punctul de vedere al criticului, domeniul artei plastice internaționale este acum prea aglomerat și consumator de energie pentru a putea lua în considerare în detaliu fiecare artist semnificativ, fiecare grupare, fiecare expoziție În schimb, am încercat să vorbesc despre cele mai simptomatice exemple, regiuni geografice și școli critice: ideea a fost să extind și să-mi revizuiesc cartea din în detaliu Selecția, la rândul ei, a fost dictată de lecțiile învățate în două domenii ale muncii mele de istoric de artă: muzeologia și istoria artei din Europa Centrală și de Est De la primul vine principiul larg conform căruia dobândirea cognitivă a artei noi atinge apogeul numai în lumina examinării atentă a circumstanțelor care aduc lucrarea în câmpul vizual al curatorului și, mai departe, în sala de expoziție - în spațiile de afișaj deschis pentru noi astăzi într-o noutate spectaculoasă Prefață muzee de artă Din a doua vine convingerea că geopolitica artei americane și vest-europene se schimbă rapid de la căderea comunismului și sfârșitul Războiului Rece, media electronică se dezvoltă agresiv și barierele naționale, lingvistice și culturale se prăbușesc Răspândirea unei culturi a Atlanticului de Nord limitat anterior într-un fenomen care îi promite lui Sealy să devină o rețea globală unificată este poate doar cea mai recentă dintre paradoxurile și provocările cu care se confruntă artele vizuale de astăzi și de mâine Sunt profund îndatorat celor mulți, mulți artiști, critici și curatori a căror imaginație a fost subiectul discuțiilor în această carte Nu pot să nu mulțumesc lui Marion Busch de la Muzeul Boijmans-Van Beningen din Rotterdam, lui Richard Francis de la Muzeul de Artă Modernă din Chicago, Victoria Henry de la Muzeul Canadian al Civilizației din Ottawa, Wolfram Kipe de la Galeria de Artă din Berlin, Sophia Grieg și Honey Luard de la White Cube Gallery din Londra, Portland McCormick de la Muzeul de Artă Modernă din Los Angeles, Matthew Slotover de la revista Frieze, Londra, Karin Stengel de la Arhiva Documentelor din Kassel, Andreas Hapgemeier de la Muzeon din Bolzano, ian Kriz de la Muzeul Ceh de Arte Frumoase din Praga, Alexander Borovsky de la Muzeul Rus de Stat din Sankt Petersburg, Galeria Ronald Feldman din New York, Galeria Andrea Rosen din New York, Galeria Sidney Janis din New York, Galeria Gerald Piltzer din Paris, Galeria Steece din Kronberg, Galeria Nouă din Harz, Martin-Gropius-Bau din Berlin și personalul nesfârșit de răbdare al Centrului de Cercetare Hyman Kreitman de la Galeria Tate din Londra Mai mulți artiști au acceptat cu amabilitate să corespondă și să răspundă la întrebările mele, printre care Laurie Parsons, Susan Smith, Teching Hsi, Malcolm Le Grice, Cynthia Carlson și Oleg Kulik Sunt îndatorat fotografului Mike Halliwell de la Universitatea din Southampton, criticului Lucy Kotter și asistenților mei Liz Atkinson și Frances Taylor pentru sprijinul lor practic Nici editorii mei de la Laurence King Publishing, Robert Shore și Emma Brown, nu au eșuat niciodată să ajute Marco Daniel m-a sfătuit despre arta contemporană chineză și taiwaneză și chiar a citit capitolele relevante În sfârșit, recunoștința mea profundă față de recenzenții americani ai acestei lucrări care au făcut comentarii valoroase: Erika Doss de la Universitatea din Colorado, Elena Stoyanovich de la Colegiul Ithaca Joy Sperling de la Universitatea Denison, Blake Stimson de la UC Davis, Howard Risatti de la Universitatea din Virginia, Bill Antes de la Universitatea din Memphis, Paul Ivey de la Universitatea din Arizona și Carl Fugelso de la Universitatea Towson Toate evaluările și omisiunile sunt exclusiv ale mele Prefață Alternative la modernism De treizeci de ani, operele de artă create în țările occidentale și-au pierdut orice asemănare cu operele de artă din trecut și provoacă spectatorului obișnuit să caute o modalitate de a gâdila imaginația, confuzia, iritația și chiar dezamăgirea Picturi care sunt o pânză goală sau înfățișează haos; sculpturi care zac pe podea sau dezordinea aleatoriu spațiul; spectacole care par să provoace violență asupra corpului sau întruchipează în mod ceremonios transferul de informații care este evident lipsit de sens; lungmetraje și documentare în care acțiunea este repetitivă, ritualizată sau fixată pe vreo obsesie secretă a autorului - așa puteți descrie lucrarea prezentată nouă ca fiind "modernă" de cei care curatează muzee sau galerii de artă, precum și de către artiștii înșiși Mizeria formală a artefactelor nou-apărute este evidentă mai ales pe fundalul măreției zonelor de expoziție construite recent doar pentru a le demonstra Cu toate acestea, muzee și galerii de artă modernă au apărut peste tot și niciun oraș de nici cea mai mică notă nu poate pretinde că îndeplinește cerințele vremurilor și așteptările societății dacă îi lipsește un exemplu strălucitor de arhitectură modernă concepută pentru a studia cultura celor care resping cultura Combinația dintre incomprehensibilitatea deliberată a artefactelor, cuplată cu extinderea infrastructurii expoziționale, poate fi privită ca o contradicție definitorie, care în multe privințe este terenul de reproducere care formează arta contemporană Plăcut flatat de noul muzeu cu restaurantele și librăriile sale, vizitatorul din fiecare sală de expoziție se confruntă cu exponate care exprimă violență și incoerență; el pare să caute exact tipul de risc intelectual care nu are un rezultat previzibil Și totuși, același privitor, poate, înțelege că popularitatea actuală a artei contemporane își are originea la granița anilor - ai secolului trecut, când a apărut de fapt, când o nouă generație de artiști "avangardisti" căuta noi moduri de auto-exprimare, noi forme - care, pe de o parte, au crescut sentimentul de haos în cultură în general, P : Donald Judd Fără titlu (detaliu), Vezi fig pe de altă parte, a dat contururi exterioare protestului în masă împotriva războiului, capitalismului, inegalității sexuale și rasiale Istoria experimentului artistic este astfel văzută ca o înregistrare a unei societăți în schimbare rapidă Această carte este dedicată celor mai importante evenimente care au avut loc în artele vizuale în perioada care a durat de atunci până în zilele noastre La sfârșitul anilor , acei artiști care s-au autointitulat avangardiste în Europa și în Statele Unite au contestat pentru prima dată pictura expresionistă abstractă, precum și conceptul critic de modernism în cadrul căruia a fost interpretată această pictură Acest concept poate fi exprimat în două sau trei postulate Încă din , criticul american Clement Greenberg nota cu consternare că "aceeași civilizație produce Robert Rauschenberg Talisman, Ulei, hârtie, sticlă, metal în același timp fenomene atât de diferite precum poemul lui T S Eliot și cântecul "Tin Pan Apeu", poza lui Braque și coperta "Saturday Evening Post" De atunci, piața a făcut o treabă bună de a populariza cultura populară și a periclit în mod constant supraviețuirea a ceea ce a fost numit în mod important cultură "înaltă" pe vremea lui Greenberg "Într-o țară ca a noastră", a scris el, "nu este suficient să avem o oarecare înclinație către adevăr; trebuie să ai o pasiune autentică pentru ea - doar că va da putere să reziste falsurilor care înconjoară o persoană și împing în el, de îndată ce el (rețineți tipul de pronume pe care îl folosește Greenberg!) a crescut pentru a ridica o poză carte Această vrajă împotriva culturii de masă înfloritoare este primul postulat Al doilea postulat: arta autentică, vie a secolului XX, începând cu cubismul, arta abstractă timpurie și suprarealismul, dezvoltată după o logică istorică internă care nu a lăsat loc nici vieții sociale, nici proceselor politice de actualitate Încă din zilele impresionismului, pictura "modernistă", autonomă și orientată pe sine, a învățat să lase deoparte "orice alte mijloace de exprimare care ar putea fi împrumutate de la toate celelalte forme de artă" Al treilea postulat al modernismului a fost că privitorul ar trebui să privească o operă de artă într-o tăcere reverențioasă, așezând-o pe fundalul unui perete alb neutru al galeriei și detașându-se complet de mediul social și chiar de propriul său corp și gen - toate acestea în ordine pentru a spori impactul lucrării, pentru a dezvălui valoarea ei estetică alternative la modernism Potrivit lui Greenberg, a fost nevoie de o întreagă generație de pictori abstracti din New York (printre ei Jackson Pollock, regretatul Morris Lewis și Kenneth Noland), precum și sculptorul David Smith, pentru a demonstra cel mai bine că cele mai recente forme de modernism sunt o moștenire directă a maeștrilor cubiști Și totuși, la mijlocul anilor , această tradiție puternică din New York se confrunta deja cu rezistență și pe mai multe fronturi simultan În America, Robert Rauschenberg, Jasper Johns și Larry Rivers au introdus în mod provocator în munca lor elemente de semne și pictograme ale culturii de masă, cuvinte din argou și sloganuri, parodiând astfel libertățile "eroice" ale expresionismului abstract Picturile "combinate" ale lui Rauschenberg, dintre care prima a fost creată în , erau un amestec de materiale, inclusiv marcaje de fabrică, plasate pe un plan, astfel încât să rupă orice legătură cu tehnicile pure de pictură (Fig ) Omologul lor britanic, precum Peter Blake și Richard Hamilton, au realizat imagini precum colaje din imagini din mass-media și, astfel, au recunoscut în mod deschis dreptul la viață al personajelor de desene animate populare (Blake) și al fotografiei obișnuite (Hamilton), care au constituit lumea vizuală înconjurătoare atât al artistului, cât și al privitorului În același timp, la sfârșitul anilor , tranziția artiștilor americani Alan Kaprow, Jim Dine și Claes Oldenburg la arta performanței, întâmplări și instalații a inspirat mișcarea Fluxus europeană (Fluxus - "fluxul vieții") Cel mai proeminent reprezentant al acestuia, germanul Joseph Beuys, a anunțat de fapt un moratoriu asupra picturii, făcând instalațiile și spectacolele în specialitatea sa, în timpul cărora a manipulat obiecte și a efectuat anumite acțiuni, asemănând în același timp cu un șaman primitiv, mai degrabă decât cu o figură de artă modernă Așa că, în timpul uneia dintre spectacole, artistul a cântat mai întâi la pian, apoi s-a ridicat pentru a lega un iepure mort de tablă, apoi a întins sfoara, conectând iepurele și două mormane de lut uscat turnate pe capacul închis al pianului Se presupunea că publicul mic, dar selectul lui Beuys va recunoaște în ceea ce se întâmpla simbolurile soarelui și stelelor, semnificația sacră a sacrificiului și, de asemenea, un indiciu că misticismul oriental provoacă astfel Occidentul rațional și extrem de tehnic Între timp, în Europa Centrală și de Est, artiștii care au existat sub jugul comunismului, pe măsură ce aflau din ce în ce mai multe despre Fluxus și mișcări similare din Occident, au efectuat acte artistice care ar trebui să însemne înstrăinarea lor completă de oficialitatea în artă, precum și un disponibilitatea hotărâtă de a oferi exemple de noi forme de interacțiune socială "Ceremoniile" și "demonstrațiile" artistului ceh Milan Knizak, care au avut loc la Praga din , au dovedit aspirația latentă a unei întregi generații spre schimbare În general, fie că este vorba de Yoko Ono cu instrucțiunile ei blânde (instrucțiuni) la New York la începutul anilor , elvețianul Ben Wautier, care a stat timp de o săptămână în vitrina uneia dintre galeriile londoneze, spectacolele sângeroase ale acțiunilor din Viena, sau Jerzy Veres cu provocările sale politice în Polonia în aceiași ani - toate acestea au fost semnele tot mai mari că postulatele teoriei moderniste, născute și cultivate atât de mult timp la New York, sunt supuse unei revizuiri radicale, și procesele și bătăliile clocotite care intră cultura din afară fierbe, țipă și cer să fie auzită Iar în Orient, în țările care au supraviețuit ororilor celui de-al Doilea Război Mondial, artiștii, foarte conștienți de necesitatea schimbării, s-au angajat să conteste și predominanța necondiționată a picturii ca formă de artă principală Grupul "Gutai" (Gutai), O alternativă la modernism Spărgând hârtie Spectacol, Fotografie Piero Manzoni Linyuch, lungime , m Cerneală pe hârtie într-un recipient cilindric de carton x cm fondată la Tokyo în , s-a răzvrătit împotriva "înșelăciunii" conform căreia vopselele, metalul, argila și marmura erau "încărcate cu semnificații false și, în loc să-și reprezinte pur și simplu propria materialitate, ele îmbracă o înfățișare complet străină" Acesta este un citat din manifestul lui Yiro Yoshihara din , care mai spune: "Arta lui "Tugai" (gutai înseamnă "concret", "real") nu falsifică materialul: îi dă viață Dacă materialul este lăsat ca este, prezentându-l simplu ca material, apoi începe să ne vorbească, iar vocea lui este puternică Atunci tânărul pictor Katso Shiraga a început să răspundă căutărilor îndrăznețe și energice ale artiștilor abstracti din New York, desenând cu piciorul sau făcând inscripții pe stomac, întins într-o baltă de noroi; Saburo Murakami a rupt ecranele de hârtie cu propriul său corp (Fig ); Shotso Shimamo a spart sticle de vopsea peste pânză pentru a dezvălui în mod figurat energia Expozițiile Gutai au adus cu adevărat viață ceea ce manifestul numea "țipătul asurzitor al materiei în sine" Deși opera lui Gutai a fost, în general, plasată la egalitate cu mișcarea franceză din anii cincizeci, art informei (artă informală) și maniera newyorkeză, Yoshihara a insistat cu convingere că aceasta este doar o asemănare superficială și că alte mișcări artistice erau în mod evident apropiate, de exemplu, dadaismului european îi lipsește și originalitatea celor mai recente cercetări japoneze în domeniul dinamicii materialelor și al energiei Revolte similare au izbucnit în toată Europa În Italia, liderul dizidenților, Piero Manzoni, a protestat în felul său împotriva dominației picturii în arta modernă - a realizat așa-numitele "Achromes" (achromes) - obiecte "incolore", în mare parte albe (folosirea de era exclusă o altă culoare), astfel încât privitorul descurajat a rămas singur pe unul cu uniforma goală Asta a fost în În anul următor, Manzoni a continuat să distrugă postulatele moderniste A expus lucrări care erau pictate sau fâșii pictate, rulate și ascunse într-un tub pentru a nu putea fi văzute (Fig ) Pe partea laterală a tubului a rămas doar un autocolant tipărit standard cu cuvintele: "Conține o fâșie de metri lungime realizată de Piero Manzoni ", golurile au fost umplute chiar de artist, indicând câte metri în bandă, precum și data fabricării acesteia Manzoni a exprimat următoarele pretenții față de pictura modernă: "Suprafața, care are nenumărate posibilități, a fost transformată într-un fel de depozit în care culorile nesigure și formele nenaturale sunt în război între ele De ce să nu golești depozitul, să eliberezi suprafața? De ce să te deranjezi cu poziția liniei în spațiu? De ce să gestionezi acest spațiu? De ce să-l limitezi? Linia poate fi trasă mult timp, la infinit; indiferent de orice reguli de compunere sau restricții de format Nu există granițe în spațiul global " Mai târziu, după expoziția genoveză din , a apărut mișcarea arte povega, "artă săracă", reprezentată în principal de artiștii italieni Yannis Kounellis, Mario Merz, Michelangelo Pistoletto, Giovanni Anselmo, Alighiero Boetti, Emilio Prini și Gilberto Zorio Acesta a fost condus de un tânăr critic ambițios Germano Celant, care a venit și a susținut și numele Arte povega, care a unit artiștii care preferau formele naturale și materialele biologice, organice, mai degrabă decât obiectele de artă pop din Europa de Vest realizate industrial sau anonim "Artistul alchimist transformă formele vii și vegetale în fenomene de magie", a scris Celant într-o explicație pentru expoziția de la Milano din "Sarcina lui este să vadă esența lucrurilor, să le vadă ca din nou și să le laude alternative la modernism Sarcina artistului este să folosească cele mai simple materiale și elemente naturale (cupru, zinc, sol, apă, râuri, pământ, zăpadă, foc, iarbă, aer, piatră, electricitate, uraniu, cer, greutate, gravitate, înălțime, înălțime , etc ), descriu și reprezintă natura Îl interesează descoperirea, reprezentarea unui miracol, magia transformării elementelor naturale Artiștii, uniți de mișcarea arte povega, au venit acolo dintr-o largă comunitate internațională, uniți în căutarea accidentelor, a ascensiunii și a căderii atât a vieții de zi cu zi, cât și a vieții politice Acest impuls a venit de la "dorința de a deculturiza, a deplasa înapoi, la primitivitate și deplasare în subconștient, la nivelul "înainte de logică", "înainte de iconografie", la relații spontane, directe, la elementele de bază din natură viață și comportament De exemplu, în interpretarea lui Mario Merz, definiția povera a fost exprimată în redescoperirea seriei de numere a matematicianului din secolul al XII-lea Leonardo Fibonacci, aplicând-o la creșterea plantelor, a scoicilor de mare, a structurii pielii reptilelor ( , , , , , , ), iar apoi la procesele de dezvoltare ale capitalismului modern Punctul forte al lui Mertz au fost igluurile cvasi-tehnologice - colibe eschimoși - realizate din oțel, plasă de sârmă sau sticlă, simbolizând supraviețuirea nomazilor în fața schimbărilor culturale dramatice (Figura ) Pentru Giovanni Anselmo mai caracteristică a fost folosirea proaspetelor la început, legumele, care, pe măsură ce s-au degradat, au suferit modificări de formă și structură Și Yannis Kounellis a introdus animale vii și păsări în compozițiile sale - iar instalațiile acestui artist au impresionat întotdeauna prin materialitatea și amploarea lor puternică Evident, "sărăcia" proclamată de Chelant era uneori mai dezirabilă teoretic decât reală Mai multe exemple ar putea fi citate despre cât de sfidător eliberator Mario Merz Igloo, Tuburi metalice, neon, cleme Diametru m tinerii artiști care au intrat pe arena mondială la începutul anilor șaizeci ai secolului trecut au cedat loc din lanțurile dogmatismului modernist Nu departe de contracultură informală a tinerilor în curs de dezvoltare a hedonismului și disidenței, care s-a declarat decisiv a fi cea mai recentă muzică pop sau, la nivel de stradă, modă, halucinogene și proteste politice, experimentarea în artele vizuale a dus la consecințe care nu au fost pierdute pentru această zi înțelesul ei, atât în ceea ce privește respectarea regulii, cât și excepțiile de la aceasta Viața politică din acei ani era foarte agitată După asasinarea lui Kennedy în , mișcarea pentru drepturile civile a mărșăluit prin capitala americană, au izbucnit revolte rasiale în Los Angeles și a început campania militară dezastruoasă a SUA în Vietnam Orientul Mijlociu era în pragul războiului În China, sub stricta supraveghere a lui Mao Zedong, a avut loc o "revoluție culturală" Și în țările pe care le sunăm Alternative la modernism "Western", cei mai semnificativi artiști experimentali, de regulă, s-au gândit bine la ceea ce se întâmplă în lume Pe măsură ce contracultura informală a luat rădăcini în America, în artele vizuale au apărut două tendințe care prezintă interes din punctul de vedere al conceptului acestei cărți La începutul anilor ' , artiștii care aveau să devină cunoscuți ca minimalisti au găsit o altă modalitate de a scăpa de prescripțiile ortodocșilor Robert Morris Fără titlu, - Fibră de sticlă și lămpi fluorescente , x , m Muzeul de Arte Frumoase din Dallas "Multă muncă în afara studioului", scria Morris în , și simțind că are deschidere, extensie, accesibilitate, publicitate, repetiție, calm, directitate, imediate; o lucrare care s-a dezvoltat mai mult prin decizia unei minți limpede decât prin intuiție meșteșugărească va avea foarte puține note sociale și nici una negativă O astfel de lucrare va părea fără îndoială plictisitoare celor care tânjesc la acces privilegiat la artă "nu pentru toată lumea", experiența comunicării cu care îi ajută să se stabilească în mintea perspicacității lor rafinate a modernismului și a făcut acest lucru prin construirea unor caracteristici geometrice simple ale obiectelor au devenit simetrie formală, lipsa compoziției tradiționale și colorarea monocromă Inspirat indirect de căutările de la sfârșitul anilor : pânzele în dungi ale lui Frank Stell și experimentele cu blocurile de lemn ale lui Carl Andre, apoi Robert Morris, în vârstă de de ani a expus în New York Green Gallery o serie de volume din placaj, vopsite în gri, sunt o sută yali, sprijinită de pereți, stătea întinsă pe podea sau atârna de tavan Asemănător decorului teatral pentru baletele de avangardă (Morris lucrase anterior pentru teatru), aceste obiecte nu aveau nici complexitate compozițională, nici culoare, nu trasau o linie de demarcație clară între spațiul galeriei și spațiul spectatorului însuși Și acesta a fost doar începutul Curând Morris s-a concentrat pe deplin pe aranjarea obiectelor așezate simetric pe podea (pe podea), precum și pe fabricarea obiectelor turnate industrial din fibră de sticlă (Fig ) În același timp, a lucrat la articole teoretice despre starea sculpturii pentru Artforum, la acea vreme cea mai populară revistă în rândul artiștilor de avangardă În secțiunile de deschidere ale acum celebrele sale Notes on Sculpture, publicate în tranșe din februarie până în aprilie , Morris a susținut că sculptura ocupa un teritoriu creativ foarte diferit de pictura modernistă Sculptura nu s-a ocupat niciodată de iluzii, înșelăciune a simțurilor, scria el, "proprietățile sale de bază - spațiu, lumină și material - au fost întotdeauna concrete și literale Aluziile, aluziile și referințele sale nu au fost niciodată proporționale cu natura iluzorie intenționată a picturii Trebuie făcută o distincție mai clară între sensibilitatea tactilă, mai ales tactilă a sculpturii și sensibilitatea optică a picturii " Concentrându-se pe cele mai simple forme holistice, pur "gestalt", Morris a susținut că întărirea celor mai simple forme și respingerea tuturor proprietăților esențial nesemnificative ale sculpturii, cum ar fi modelarea și relațiile, "stabilește atât noi granițe, cât și o nouă libertate a sculpturii " tururi" Din aceste afirmații rezultă însă că Morris a insistat asupra unei astfel de descriere a sculpturilor minimaliste, ceea ce implică și efectul pe care acestea îl produc asupra privitorului Între timp, un alt grup de tineri sculptori au expus și volumele sculpturale elementare în spațiul galeriei Karl Andre a folosit cărămizi industriale standard, așezându-le în stive în linie dreaptă pe suprafața podelei: faimosul "Echivalent VIII" din , de exemplu, ar putea fi confundat cu un piedestal pe care este instalată o sculptură obișnuită Acum, în goliciunea sa elementară, piedestalul însuși a devenit Alternative la Modernism obiect de artă și când Tate l-a cumpărat în , a provocat o furtună de proteste în rândul conservatorilor Un alt sculptor, Donald Judd, a publicat în articolul său la fel de important "Obiecte specifice" Până în acest moment, el însuși a expus deja acest tip de structuri asemănătoare cutii, fabricate industrial și respingând sfidător atât dogma modernistă, cât și toate valorile estetice ale tradiției europene a artei plastice (Fig ) "Cele mai bune lucrări din ultimii ani, jumătate și chiar mai mult de jumătate, nu sunt picturi sau sculpturi, ci niște compoziții tridimensionale", a scris Judd - Lucrul este făcut în conformitate cu sarcini complexe, iar aceste sarcini nu sunt împărțite, ci concentrate într-o singură formă O operă de artă nu trebuie să aibă multe aspecte pe care privitorul nu le-ar lua în considerare, compara, analiza unul câte unul, nu le-ar reflecta Lucrul în ansamblu, calitatea sa în ansamblu - asta este ceea ce este interesant Primele expoziții ale lui Judd și Morris, împreună cu textele lor elocvente, au atras atenția atât a aliaților, cât și a oponenților asupra lor, ceea ce este important în lumina evoluțiilor ulterioare Ceea ce a făcut ca munca lor să fie legată de picturile lui Frank Stell și Kenneth Noland, pictate în anii și opuse esteticii compoziționale și relativiste a ceea ce ei au înțeles ca artă europeană, prin sa extins și la alți artiști din New York, marcându-i creativitatea cu un sine serios -încrederea, pe care europenii o percepură ca fiind specific transatlantică - și agresiv masculin Pe de altă parte, cele mai semnificative răspunsuri ostile au venit de la criticul american Michael Fried - la începutul anilor ' era aproape de Clement Greenberg, iar acum, în vara lui , a dat o lovitură lui Judd și Morris El a afirmat că minimalismul lor - cunoscut și sub denumirea de "artă alfabetică" sau "structuri primare" (cum era numită o expoziție din la Muzeul Evreiesc) - suferea de "obiectivism" sau, în cuvintele lui Fried, "literalitate", care materializează prezența a lucrării în fața spectatorului, precum și prezența spectatorului în fața operei Potrivit lui Fried, literalitatea contrazice în mod direct standardele critice ale modernismului, deoarece însăși cerința pentru prezența unui spectator seamănă cu o reprezentație teatrală sau de scenă "Complicitatea literalismului* și obiectivismului", a scris el - nu înseamnă altceva decât o pledoarie pentru apariția unui nou gen teatral; iar teatrul este negația artei " Consacrând finalul eseului său apărării sculpturilor lui David Smith și Anthony Caro, Fried scrie: " impresia este că este imposibil de epuizat [operele lui Caro] Impresia este că este un continuu și prezența cu drepturi depline, conducând, de fapt, la o reproducere constantă a propriei persoane, așa cum o experimentăm ca moment - ca și cum doar timpul ar deveni infinit mai senzual, mai ascuțit, un singur moment scurt ar deveni suficient de lung pentru a vedea totul în întregime, pentru a simți lucrarea în toată plenitudinea și profunzimea ei, pentru a fi mereu convins de ea "(Fig ) ) Arta minimalistă necesită doar atenție, credea Fried, pictura și sculptura modernistă au nevoie de persuasivitate Totuși, vremurile se schimbau în fața ochilor noștri În timp ce Fried apăra arta modernistă în , aventura SUA din Vietnam câștiga amploare, tulburările studenților se făceau în SUA și în Europa, iar libertatea de autoritarismul ideologiilor culturale a fost declarată de grupurile politice de stânga de la San Francisco până la Praga Muzica rock din Occident a alimentat atmosfera de sfidare înaltă și fericită Ca în rezonanță, artiștii tinerei generații în au manifestat o dorință de dezintegrare tot mai mare, dematerializare a obiectului artistic, străduință de a face Donald Judd Fără titlu Fier galvanizat Șapte module care măsoară x , x , cm fiecare cu un interval de cm Muzeul Modernității Stockholm Alternative la modernism Antonio Caro design roșu Otel vopsit x x cm o lucrare în așa fel încât să nu mai poată fi vândută sau cumpărată pe piață, astfel încât să înceteze să mai fie un lucru care poate fi expus într-o galerie obișnuită, o entitate care poate fi descrisă în termeni familiari În practică, artefactele pe care le-au creat întruchipau un amestec puternic de emoții negative, gesturi de negare și lipsă de evenimente Amplasate într-un mediu material neobișnuit, create din orice, inclusiv din obiecte aleatorii găsite cel puțin într-o groapă de oraș, au fost prezentate fără nicio evlavie, cu nihilismul sfidător al reprezentanților unei minorități culturale, acut nemulțumiți de viață Este curios că bătrânul Robert Morris, care a studiat până de curând în detaliu fenomenologia senzuală a obiectului sculptural, a propus acum să micșoreze și mai mult "structura primară" - până la punctul în care nu mai exista nicio formă În , când a fost publicat un alt eseu marcant al său, "Antiform", Morris s-a pronunțat în favoarea absenței unei forme definite, a absenței extensiei și, în plus, a absenței contururilor și a siluetei: acum atenția deosebită audienței i s-au oferit săli pline cu bucăți informe de ață de bumbac și chiar coloane de abur care se legănau în vânt Și până în , Morris făcea deja un fel de performanță, în timpul căreia a împrăștiat diverse materiale cu propriile mâini și a efectuat tot felul de manipulări cu ele, fără să-i pese câtuși de puțin de ordinea, de logica a ceea ce se întâmpla sau de orice rezultat previzibil Acum, subiectul lucrării sale, se pare, a devenit nu materialul pe care doriți să îl priviți, ci imersiunea pur fizică în el O schimbare similară de la obiect la proces a devenit evidentă într-o mulțime de alte proiecte artistice care au apărut în apogeul impulsurilor revoluționare ale contraculturii tineretului Alternative la Modernism Activitățile lui Anthony Caro ca profesor la London School of Art Saint-Martin i-au oferit nu numai studenți, ci și adversari înverșunați Când Caro l-a întrebat pe un student pe nume Richard Long ce fel de crengi a întins pe podeaua studioului, el a răspuns că aceasta era doar jumătate din creația lui: a doua era pe un vârf de munte din Scoția, la patru sute de mile spre nord Era, desigur, ceva adevăr în această glumă: crescuse o generație care nu suporta sudarea cu oțel, acum artiștii puneau în scenă spectacole cântând, înfățișând statui ale ei înșiși (Gilbert și George), turnau nisip în grămezi (Barry Flanagan) ) sau a ieșit din oraș - pentru a colecta ramuri, care ar putea fi apoi așezate într-o galerie (Lung) Long a avut ocazia să organizeze prima sa expoziție internațională (la Düsseldorf, împreună cu Konrad Fischer) în timp ce studia la St Martin - generația mai tânără de curatori de muzee a încurajat foarte mult arta experimentală Cea mai concisă dintre lucrările sale timpurii, realizate tot în anii studenției, nu a constat nici măcar în strângerea de crengi, ci pur și simplu mersul înainte și înapoi de-a lungul gazonului suburban până când a fost călcat o potecă dreaptă prin iarbă, care, anticipând expoziția viitoare , ar putea fi fotografiat Această lucrare din , "Linia călcată" (Fig ), în primul rând, a confirmat atât pe Long, cât și pe profesorii săi ideea tentantă de a abandona desenul tradițional de arte plastice pe hârtie și de a începe să caute linii oriunde, chiar și în iarbă - când artistul însuși a pășit pe ea În al doilea rând, ideea ingenioasă de documentare a procesului de mers a dus la faptul că într-o fotografie realizată în mișcare, de la o înălțime a creșterii umane, s-a înregistrat un semn vertical care îl traversează, linie care poate fi interpretată ca un ecou al o singură linie pe pânzele geometrice ale lui Barnett Newman și o bandă aflată în interiorul unuia dintre tuburile lui Manzoni (creativitatea ambelor acești artiști, probabil, Long era familiar) Și în al treilea rând, cel puțin în ochii publicului american, plimbările lui Long au semnalat reînnoirea tradiției romantice englezești de incursiune în mediul rural și de bucurie de natură Poate într-un sens mai fundamental, aceasta și excursii similare (astfel de plimbări au fost favorizate de americanii Michael Heitzer și Dennis Oppenheim) au contribuit la o deconectare puternică între un eveniment în aer liber, adesea la kilometri distanță de orice galerie de artă, și expoziția ulterioară a acestui eveniment prezentat vizitatorilor expoziţiei De exemplu, pentru a-și crea monumentalul "Double Negative" ( ), Michael Heitzer a însărcinat inginerilor minieri să taie un pasaj printr-un munte într-un colț îndepărtat al deșertului Nevada, rezultând un defileu foarte impresionant, deși nu duce nicăieri, în natură ( Fig ) După cum a spus însuși artistul, sute de oameni au venit să privească acest defileu, dar pentru majoritatea, posibilitatea de a aprecia acest gen de lucrări este oferită de obicei fie sub forma unor fotografii expuse într-o galerie situată departe de acesta, fie în forma unei descrieri într-o carte De aici putem trage concluzii: în primul rând, artistul s-a eliberat în sfârșit de sistemul locurilor comerciale expoziționale și în al doilea rând, munca în sine depinde încă dureros de acest sistem Richard Long Linie călcată în picioare, Fotografie Alternative la modernism Michael Heitzer Negativ dublu, x , x , m Nevada "Lucrez în natură, pentru că doar aici poți mișca masele", a spus Heitzer într-un interviu - Îmi place scara: chiar există o diferență între a lucra în studio și a lucra în aer Dar nu încerc să concurez la scară cu elementele naturale: asta este tehnic Suntem la doar un pas de acel tărâm al experimentării în care un plan pentru o anumită acțiune, sau un raport al acesteia, sau o formă de reflecție scrisă asupra unui eveniment posibil în viitor, acest lucru singur va fi suficient pentru a ne asigura că artefactul a luat loc Arta conceptuală, care a bulversat echilibrul actului creativ - de la material la idee, de la eveniment la concept - nu era, desigur, complet lipsită de material, ci locul acestui material în sistemul "selectării, cumpărarii, vânzării și depozitarea unui artefact" de ceva timp, din aproximativ până în , a fost în contradicție cu noțiunea socială predominantă de "întâlnire cu frumosul" Saul Le Witt, în articolul său din pentru revista Artforum, a dat următoarea definiție a artei conceptuale: "Când un artist recurge la o formă conceptuală, eu artă, asta înseamnă că toată planificarea se face dinainte, toate deciziile imposibil" sunt acceptate în prealabil, iar performanța este formală, superficială, superficială scopul unui artist conceptual este să-și facă lucrarea interesantă intelectual pentru privitor și, în același timp, să nu-i atingă sufletul Hotărât să nu manifeste nicio atitudine personală sau proces de luare a deciziilor, Le Witt însuși a făcut lucruri caracterizate prin repetare și rearanjare În , a început să proiecteze picturi murale din linii drepte standard foarte apropiate, pe care a instruit o echipă de pictori să le finalizeze Totuși, Le Witt mai subliniază că, deși "cum arată lucrarea nu este atât de important (trebuie să arate cumva, deoarece are o formă fizică)", este totuși necesar să se determine scara, dimensiunea și locația produsului final Ceea ce este cu adevărat important este să transmită mesajul: "Arta conceptuală este bună numai atunci când ideea este bună" Majoritatea lucrărilor, declarate conceptuale, se remarcă printr-un amestec ascuțit de provocare și absurditate ușoară Saul Le Witt însuși a inventat un alt termen - "economie": "O idee care este cel mai bine exprimată în două dimensiuni nu trebuie exprimată în trei Ideile pot fi exprimate în numere, fotografii, cuvinte sau în orice alt mod - după cum dorește artistul, deoarece forma nu contează ("Nu-mi place termenul "operă de artă", a adăugat el batjocoritor, "pentru că nu sunt prea înclinat să produc, iar termenul sună foarte pretențios") Așa că artistul Robert Barry, pictor profesionist, a abandonat pictura, descoperind că în iluminare diferită lucrările lui arată diferit; a început să facă instalaţii cu Alternative la Modernism sârmă subțire, dar a renunțat și la asta când a fost convins că sunt invizibili De atunci, în emisiunile sale, Barry a prezentat unde radio, frecvențe supersonice, microunde și radiații, a anunțat existența lor cerească și nimic mai mult Cu alte cuvinte, lucrările lui Barry pot fi văzute ca o încercare de a distruge linia dintre arta materială și mediu Seria sa "Inert Gas" a fost după cum urmează: a eliberat doi metri cubi de heliu în cer peste Mojave Wasteland și a fotografiat un rezultat invizibil (Fig ), care ar putea servi drept metaforă pentru dizolvarea artei finite în viață infinită , precum și dovezi ale validității condiționate a fotografiei În acel moment extraordinar, provocarea filozofică a publicului a devenit tactica obişnuită a lui Barry Când în pregătirea pentru importanta expoziție de la Londra din - prima din capitala Angliei, care a adus arta conceptuală din galeriile private în arena finanțării publice - Barry i-a trimis organizatorului său Charles Harrison o instrucțiune pentru a tipări o specificație pentru un artefact, care nu mai este vizibil decât un gaz inert, iar această frază de fapt demnă de a fi lăsată de secole: "AICI ESTE CEVA FOARTE APROAPE ÎN SPAȚIU ȘI TIMP, DAR CU ȘI ȘI NECUNOSCUT" Cititorul acestui text, care a fost inclus ulterior în expunerea provocatoare a expoziției "Viața în capul tău", desfășurată la Institutul de Artă Contemporană, nu a putut să nu remarce interesul lui Barry pentru ceea ce el însuși a definit drept "lucruri intangibile și nemăsurabile , fizică, dar în felul lor acțiunea este încă metafizică Înțelegerea intuitivă că arta și viața sunt indisolubil legate - și uneori pot fuziona - a fost impulsul pentru Vito Acconci, un italian de naștere care a început ca poet Acconci a dus conceptul de Le Vit la limită Robert Barry Seria "Inert Gas" De la un volum limitat la o expansiune infinită La o oră în dimineața zilei de martie , doi metri cubi de heliu au fost eliberați în atmosferă - un gaz inert - o substanță care nu interacționează cu niciun alt element Când este lansat, iese din volumul limitat, extinzându-se la infinit, așa cum spune posterul meu Și apoi continuă să se extindă la infinit, schimbându-se constant și face totul așa că nimeni nu o poate vedea " (Robert Barry) una în care preplanificarea și repetiția sunt determinanți majori ai creativității În primul rând, Acconci a venit cu o astfel de directivă, de exemplu: "Alege o persoană la întâmplare, pe stradă, oriunde, și fă-o în fiecare zi timp de de zile la rând Urmează-l oriunde merge, indiferent de distanța și longitudinea traseului său Acțiunea se termină când intră într-un loc privat: acasă, birou etc " Acest format a fost folosit în Surveillance ( ), documentat într-un spirit cu adevărat conceptualist de către un fotograf care l-a urmărit pe Acconci și a surprins acțiunile aproape lipsite de sens atât ale artistului, cât și ale victimelor sale cu cadre brute (neînscenate) In aceasta si asemanatoare Opera lui Acconci a fost ea însăși materialul său activ; și tocmai nesemnificația acestor acțiuni este cea care a transformat în cele din urmă structura lor în conținutul unei opere de artă Lucrarea sa din The Step a fost construită în același mod După ce a instalat un taburet înalt de inchi ( cm) în apartamentul său, l-a folosit ca treaptă: "În fiecare dimineață, în lunile stabilite, călc pe scaun și cobor în sus și în jos, aproximativ de pași pe minut acțiunea durează atâta timp cât o pot face non-stop - iar numărul de pași este apoi înregistrat "(Fig ) Alternative la modernismul Vito Acconci Pași, performanţă Patru luni la aceeași oră în fiecare zi În Anglia, dimpotrivă, au preferat o abordare diferită, care le-a permis să se angajeze în construcții speculative despre originea și natura artei Începând cu anul , grupul Art-Language a început să publice într-un jurnal cu același nume (nu numai fără a-i furniza imagini, ci măcar fără a promite că le va publica) o serie de texte și documente care imită limbajul sec folosit la scriere lucrări de lingvistică, și dedicat problemelor conceptuale ale artei: când, cum și de ce se naște creația artistului în general "Atelierul devine din nou un studiu, un loc în care se fac studii", au scris Lucy Lippard și John Chandler într-un articol intitulat "The Dematerialization of Art" publicat în revista Up International în februarie , cu doar câteva zile înainte de revoltele studențești și uniunea demonstrațiile au zguduit Europa și SUA Pentru Lippard și Chandler, legătura dintre dematerializarea obiectului de artă și o cultură a tineretului în plină dezvoltare a fost mai mult sau mai puțin clară "Conceput să se deschidă spre exterior, mai degrabă decât să se micșoreze, să se retragă în sine", au observat ei, "o nouă lucrarea oferă o variantă curioasă a utopismului, care nu trebuie confundată cu nihilismul, dacă nu se acordă atenție faptului că, ca toate utopiile, este indirect un fel de "tabula rasa" ' ; și, ca majoritatea utopilor, nu are o expresie concretă Menționând în continuare că umorul prezent în arta conceptuală este într-adevăr inteligență (înțelepciunea), ei subliniază că "înțelepciunea" însemna inițial "rațiune" (minte) sau capacitatea de a raționa și a raționa "Unul dintre semnificațiile acestui cuvânt este "facultăți de gândire în starea lor normală de sunet" de-a lungul timpului a ajuns să însemne "abilitatea de a găsi inteligent, ironic sau satiric" expresii, de regulă, observând ceva incongruent și exprimându-l într-un neașteptat sau epigramatic" Amintind de opera dadaistului francez Marcel Duchamp, care până la moartea sa în a trăit la New York și a inspirat unii tineri conceptualiști, Lippard și Chandler subliniază că, vorbind de utopism și umor, ar trebui să se pună și întrebarea publicului care este capabil să perceapă cele mai provocatoare opuse conceptualiste Strategia poate fi descrisă ca o schimbare de la un public de iubitori de artă la altul, mai bun (sau cel puțin doar încă unul) Când Richard Barry a anunțat că vernisajul, programat pentru decembrie la Amsterdam, va consta în angajații care închid ușa galeriei și atârnă pe ea o pancartă care spunea "Interzisă intrarea în expoziție", a intenționat fără îndoială să împartă publicul în cei care vor fi pur și simplu revoltați că expoziția este "închisă", iar la cei care, după ce au dat dovadă de perspicacitate, vor realiza că textul tabletei tablă goală; ceva pur, neatins, nealterat de influențele exterioare de alternative la modernism înseamnă: o expoziție și o galerie închisă sunt una și aceeași Iar Vito Acconci spunea în textul care însoțește expunerea primei serii a lui Steps că cea de-a doua versiune va fi deschisă "publicului, care poate fi prezent în timpul implementării proiectului, în apartamentul meu, în luna alocată pentru spectacol", la opt dimineața în fiecare zi, - nu avea nicio îndoială: printre cititorii acestui text vor fi câțiva care știu unde locuiește și care sunt gata să se trezească în zori să-l privească, Acconci, pășind și din cel mai obișnuit scaun al lui Artiștii conceptuali "l-au făcut pe critic și pe spectator să se gândească la ceea ce văd, mai degrabă decât să evalueze impactul formal sau emoțional", au remarcat în mod clar Lippard și Chandler în articolul lor S-a dovedit - după cum va fi discutat în capitolul următor - că modesta tulburare de conștiință înregistrată de această afirmație ar avea multe consecințe Lippard însăși își va reconsidera în curând părerile despre viitor, exprimând simpatie sinceră în favoarea unui grup care a existat anterior la marginea artei minimaliste și conceptuale, unde bărbații dominau Încetul cu încetul, feminismul a câștigat din ce în ce mai mult sprijin în societate, iar acest sprijin a fost cel mai vizibil doar în lumea artei Artista Karoly Schneemann, după ce a citit cartea Simonei de Beauvoir Al doilea sex scrisă în și teoriile lui Wilhelm Reich despre relația dintre sexualitate și libertate, deja în a adus ideea reprezentărilor fotografice ale corpului ei, în care au ajuns mult mai multe suprafața imaginea antică a zeiței - la propriu, deoarece purtătorul imaginii tipărite era pielea reală a artistului Dar asta a fost doar un preludiu Cea mai notabilă lucrare a lui Schneemann, "Meat Joy" (Fig ), prezentată pentru prima dată împreună cu Jean-Jacques Lebed la Paris la Festivalul de Liberă Expresie din mai , iar apoi la Biserica Memorială Judson din New York, arăta ca un deliberat acțiune erotică în care partenerii s-au dezbrăcat unul pe altul, au smuls un pui și s-au rostogolit pe podea în extaz, lăudând astfel carnea, sângele și vopseaua Alături de cei reînviați Karoli Schneeman Meat Joy, Pește crud, pui, cârnați, vopsea umedă, plastic, sfoară, hârtie, gunoi Fotografie de performanță Alternative la modernism În Europa, tradiția performanței (la care au participat Wolf Vostell, Yves Klein, Piero Manzoni și alții), "Meat Joy" a arătat clar că arta nu mai avea nevoie să se exprime într-un obiect de consum durabil contemplat cu respect în spațiul aglomerat al vreun salon antic Șansa, arbitrariul, originalitatea și o disprețuire atent măsurată față de scrupulozitatea gustului - acestea sunt noile paradigme ale celei mai experimentale dintre toate tipurile de artă contemporană A doua consecință importantă a dematerializării artei a fost schimbarea politicii administrației muzeului În timp ce unii antreprenori au început deja să invite artă nouă în galeriile private (cu o complicitate din ce în ce mai activă a artistului), instituțiile muzeale la scară mai mare finanțate din banii publici s-au confruntat cu acuzații de conservatorism politic, legături comerciale sub acoperire și o respingere activă a minorităților etnice, a membrilor a clasei muncitoare și a femeilor La începutul anului , un grup operativ numit Art Workers' Coalition (CWI) - care includea Robert Morris, Carl Andre și Lucy Lippard - a prezentat o listă cu " cereri" administratorilor Muzeului de Artă Modernă Printre aceste cerințe au fost: prelungirea orelor de deschidere a muzeului, extinderea cercului de expozanți - inclusiv negrii și portoricanii, participarea muzeelor la Daniel Buren În interior (Muzeul Guggenheim), Țesături, acril x , m A fost expusă în muzeu Solomon Guggenheim la expoziția internațională din Instalat cu o zi înainte de deschidere Colecția autorului sah asigurări sociale pentru artiști, recunoașterea daunelor aduse naturii asupra mediului, precum și drepturile artistului de a-și deține opera de artă și de a-i controla destinul, modificările aduse acesteia și expoziția acesteia Un alt tip de conflict a avut loc la începutul anului la Muzeul Guggenheim din New York, când artistul francez Daniel Buren s-a ciocnit cu oficialii muzeului din cauza impactului lucrării sale asupra prestigiosului spațiu expozițional Cu doi ani mai devreme, Buren a publicat o declarație în care a renunțat la crearea de picturi "compuse" și, demonstrând o libertate totală față de tradiție, a început să deseneze dungi de lățime egală, alternând sistematic pasii culori (roșu și alb, albastru și alb) Acum, răspunzând unei invitații de a participa la o expoziție internațională de amploare, cu caracter general, în Guggenhey- Eu, Buren a venit cu un plan pentru agățarea a două pânze în dungi, dintre care una, mare, de aproximativ de metri pe , va atârna în vastul castron central al sălii, proiectat de Frank Lloyd Wright, iar cel de-al doilea, mai mic, afară, se întindea peste Strada (Figura ) Ideea a fost că în timp ce cobori în spirală rampa Guggen heim, privitorul va vedea pânza atârnând înăuntru din mai multe laturi - care, de fapt, Alternative la modernism o transformă într-o structură tridimensională și în același timp schimbă involuntar funcția rampei în sine "Unul dintre lucrurile pe care le facem cu asta", a spus Buren, "este să arătăm recipientul în care se află articolul" Alți expozanți au început imediat să se plângă că aventura lui Buren a pus în pericol revizuirea propriilor creații și, deși Buren a răspuns că "lucrarea plasată în centrul muzeului dezvăluie irevocabil funcția secretă a clădirii de a subordona totul arhitecturii îndrăgostite de ea însăși" , conducerea muzeului a decis să scoată pânza mare Muzeul, spunea Buren la aceasta - un ion ar putea spune asta despre orice muzeu - "dezvăluie o putere absolută care înrobește irevocabil tot ceea ce intră în el (sau ceea ce este expus în el);" La doar câteva săptămâni mai târziu, directorul muzeului Thomas Messer i-a negat Hans Haacke, născut în Germania, căruia i s-a promis o expoziție personală la Guggenheim, expunerea mai multor lucrări ale sale pe baza conținutului lor presupus "nepotrivit" Haacke tocmai începuse să se ocupe de punctele de intersecție ale "sistemelor" sociale și instituționale și mai ales de procesele puterii Lucrarea lui, Shapolsky și altele Manhattan Real Estate Holding, un sistem social în timp real pentru mai , a inclus de fotografii nepasionale ale fațadelor clădirilor, luate de la nivelul asfaltului și însoțite de text dactilografiat, care prezenta date bine stabilite cu privire la proprietatea magnatului Harry Schapolsky: ipoteci , tratate de închiriere și tratate fiscale pentru fiecare dintre exploatațiile sale din Harlem și Lower East Side pe o perioadă de douăzeci de ani (Figura ) Toate informațiile potențial incriminatoare și revelatoare despre Shapolsky despre creșterea chiriei, tranzacțiile interne și verdictele instanței au fost eliminate cu scrupulozitate Teoretic, Haacke a abordat creațiile sale ca având proprietățile unui "sistem" pentru care "gama de factori externi care îl influențează, precum și propria sa rază de acțiune, depășește spațiul pe care îl ocupă material" El se aștepta pe deplin ca astfel de tehnici să pună privitorul într-o nouă relație cu artefactul - "nepermițându-i, ca de obicei, să gestioneze sensul lucrării într-o manieră de afaceri; Privitorul devine acum mai mult un martor " "Acest sistem nu este imaginar", a scris Haacke, "este real" Și totuși muzeul, fără să se gândească de două ori, a identificat "Shapolsky și alții" ca o întreprindere scandaloasă, calomnioasă, care compromite obligația prevăzută în Carta Guggenheim de a "urma motive estetice și educative, autosuficiente și fără motive ascunse"; Opera lui Haacke este "un fenomen extraterestră care a pătruns în corpul muzeului" și este supusă expulzării La foarte scurt timp după anunțarea acestei decizii, peste o sută de artiști s-au adunat la muzeu și au semnat un angajament "de a nu expune la Guggenheim până când muzeul își va abandona politica de cenzură a artei și slujitorii săi" Iar când curatorul expoziției, Edward Fry, a fost concediat pentru că a apărat opera lui Haacke, a izbucnit o discuție largă; s-a discutat dacă muzeele de artă au dreptul de a expune lucrări care sunt în conflict cu valorile pe care muzeele înseși le profesează Ulterior, Haacke va intra în controverse, afirmând că muzeele de artă se compromit extrem de prin metodele de organizare a muncii, management, relații publice și investiții corporative, transformându-se într-o "industrie a conștiinței", acoperită în esență doar de preocupările legate de autoexprimarea individul, iluminarea și viața "spirituală" Chiar mai târziu, istoricul de artă Carol Duncan, împreună cu Alan Wallach, vor analiza trăsăturile generice ale artei contemporane Alternative la modernism muzeu, "arhitectura sa rituală" structurată prin texte, trasee amenajate pentru vizitatori, panouri informative - toate acestea pentru a povesti în mod consecvent despre artă de la începutul timpurilor până la cea mai recentă apoteoză (astfel, conform "scenariului", Noul Muzeul de artă modernă din York a urcat treptat la expresionismul abstract ca "triumful" spiritului asupra materiei) Punând la îndoială izolarea ermetică a muzeelor, detașarea acestora de problemele sociale și politice externe, Haacke, Duncan și alții ca ei au susținut această discuție, care a luat naștere într-un mediu contracultural, a cărui temă a devenit unul dintre reperele în dezbaterile de critică de artă care au fost fierbinte în rândul intelectualității de câteva decenii contract Acum, aproape patruzeci de ani mai târziu, vedem că sfârșitul anilor s-a dovedit a fi punctul de opoziție absolută între pretențiile instituțiilor tradiționale ale puterii, care aveau dreptul legal de a condamna, judeca și grație arta, și contrapropunerile unui generație de artiști, dezamăgiți de o mai bună conștientizare a crimelor corporative, a nedreptății sociale și a războiului O explozie de experimentare artistică a fost parte integrantă a acestui climat de disidență Atât manifestanții care au stat pe baricadele pariziene în mai , cât și studenții protestatari care au fost împușcați de poliția militară la Universitatea din Kent în au intrat în istorie ca simbol al epocii lor Arta funcționează ca o contrabalansare a puterii de-a lungul perioadei acoperite de această carte K St Bloc bot * strpry walk-up lege veche ѣvg vaepѣ Deținut de Hsrpmel R&alty Inc E St ETC Contracte semnat de mincinosul J Shaplsky Fresîdeni(' $) î-tertin Shapoisky, Fresident(' ) Acouireâ de la Fundatia Ioan Botezatorul c/c Che ank of îlew Khsgk/dv Wull St UYC pentru COC - (alc alte proprietăți), - - ? ' COC - niortgaEo (de asemenea sau alte proprietati) la # intereGt ca cf - - ? ' "Arta este un mod special ■ al relaţiilor noastre zilnice arde ceramica si toate astea O utopie absolută este o lume fără artă, pentru că atunci viața însăși ar deveni artă: o formă eliberată de muncă, o formă eliberată de viață Dacă vrei să-ți imaginezi schafpy puri, atunci nu este loc pentru artă 'stă ' Semne de identitate - Schimbarea uluitoare care a avut loc în artele vizuale la sfârșitul anilor și începutul anilor a fost aceea că imaginea a revenit la formele terminate Poate că asta sună ciudat Întrucât toată arta în general este la un anumit nivel o imagine, gândind în imagini, atunci ce rost are întoarcerea ei? Schimbarea în cauză poate fi numită o întoarcere la figurativitate, o nevoie imperativă de a regândi imaginea cu o contracție proporțională a cotei compoziționale, materiale în organizarea operei - până la punctul în care poate arăta ca o reprezentație teatrală în care spectatorul participă Narativitatea (figurativitatea narativă), o altă denumire a acestui fenomen, a adus principiile de bază ale artei moderne, în special limbajul formelor, la multe întrebări care au rămas fără răspuns Căci narativitatea ca tehnică este suprasaturată cu activitate, care amintește de vorbire: este o narațiune, o indicație, o presupunere și chiar o explicație Este evident că o astfel de artă provine din cultura de masă, apoi ia o întreagă diviziune de subtexte și o conduce către câmpurile experienței individuale, identității personale și rasiale, la acele povești, întrebări și probleme care preocupă societatea de astăzi Anatemă pentru moderniști, în special pentru moderniști formaliști, o astfel de artă a răsturnat toate calculele criticilor, atât de mult încât consecințele acestui lucru nu pot fi prezise Vorbind despre corp De exemplu, lucrarea de podea de la sfârșitul anilor , realizată de sculptorul american Robert Gobert, deși avea o formă minimalistă, aproape de cerc, a nituit atenția privitorului cu o abundență de semnificații și contra-sensuri, a făcut să se gândească la semne , readymade și realitate (Fig ) Acesta este un coș de răchită pentru un câine, un câine care nu există și un cearșaf pe care sunt așezate imagini cu un alb adormit și un negru spânzurat Coșul luminos arată confortabil, acasă, acesta S : Vanessa Beecroft VB , (detaliu) Vezi fig aproximativ un metru în diametru, ceea ce îl caracterizează pe locuitor ca fiind un câine mare și posibil neprietenos Departe de a aprinde discuții despre natura artei, rolul muzeului sau istoria sculpturii, opera lui Gobert absoarbe un val de asociații care vorbesc despre violență, probleme rasiale, America, viața de familie - și face acest lucru într-o respingere deliberată a strategii minimaliste de simplificare și abstractizare Auzind cuvintele "confortabil" și "lucrare cu ac" aplicate lucrării sale (și folosite în mod deliberat în sensul lor peiorativ, feminizat), Gobert a răspuns că da, exact asta încerca să obțină Printre mentorii săi, a enumerat o întreagă generație de femei americane: Cindy Sherman, Jenny Holzer, Barbara Kruger, Sherri Levine: "Munca lor este uluitoare, dar accesibilă; aduc plăcere, dar sunt pline de erudiție În ceea ce privește comportamentul, conștientizarea de sine și modul de abordare Robert Gobert Untitled, Ratan, flanel, email și vopsea pe țesătură "Cred că este o imagine atât de bună pentru că oferă atât de multe răspunsuri diferite despre ceea ce se întâmplă", a explicat Gobert "Și în plus, cu siguranță lipsește ceva din această poveste dacă o privești ca pe o poveste - și se dovedește că așa trebuie să o privești Trebuie să vă gândiți: care a fost crima, ce s-a întâmplat cu adevărat, care a fost relația dintre acești doi bărbați privitorului - ca să nu mai vorbim de conținut - artiștii bărbați nu i s-au părut lui Gobert demni de imitație "Feminând" arta în mod deliberat prin introducerea de elemente picturale în ea, Gobert indică inevitabil faptul că conceptul de narațiune de la sfârșitul anilor se bazează pe receptivitatea, impresionabilitatea și conștientizarea de sine care îi distinge pe artiștii gay Cumva s-a uitat acum că așa-numitele tradiții postmoderne din America și din alte părți - fondate la sfârșitul anilor de Jones, Rauschenberg și Warhol - se bazează nu doar pe diferențele de stiluri de viață, ci pe o respingere demonstrativă, emfatică a masculinului, estetică modernistă heterosexuală și diverse concepte de "expresie" asociate acesteia Arta pop a fost prima care a oferit un camuflaj postmodernismului feminizat și a fost arta pop, în întregime, cea care a fost denunțată virulent de criticii moderniști neclintiți de heterosexuali Clement Greenberg, de exemplu, în a anatematizat ceea ce el însuși a numit "arta noutății" (arta noutății) (termenul acoperă ansambluri, op art, artă ecologică și neorealism) pe motiv că este "prea ușoară mai aproape de țăranul mijlociu decât cel înalt, adevărata avangardă Un an mai târziu, când revoltele studențești și sindicale au izbucnit în lumea occidentală, Greenberg a sugerat că "Arta pop se topește ca caramelul nu este artă rea, este artă de nivel scăzut și distracție la același nivel" "Proto-pop", prin care se referea la Jones și Rauschenberg, a reprezentat punctul culminant al expresionismului abstract și, în același timp, "distrugându-i viziunea" (propii cuvintele lui Greenberg) în favoarea bucuriilor reduse ale culturii populare și chiar ale kitsch-ului Greenberg nu a observat (și dacă ar fi făcut-o, nu ar fi de acord) atractivitatea culturii de masă în ceea ce privește genul și chiar sexul Încă din , Leo Steinberg spunea despre "planeitatea" și planeitatea universală a picturilor lui Rauschenberg și Warhol, cu abordarea lor fotojurnalistică și părtinirea narativă, că "au făcut din nou cursul artei neliniar și imprevizibil" Însemna "schimbări în relația dintre artist și imagine, imagine și privitor", care "se zguduie, Mărci de identitate: - toate categoriile distilate se vor agita", a vrut să spună semnele distinctive ale modernismului proclamate de Greenberg și Michael Fried Deși aceste tendințe au fost vizibile în anii și chiar mai devreme, încă începutul anilor poate fi privit ca perioada de glorie a postmodernismului feminizat și problematizării ulterioare a conștiinței artistice Unele dintre criticile la adresa acestui tip de emancipare au fost consemnate în materialele de discuție ale expoziției Expansion of Perception desfășurată la New York la sfârșitul anului În timpul acestei discuții, Bertha Harris, autoarea cărților Cherubino's Confessions and The Lover, l-a acuzat pe faptul că impune societății idei de "conexiune cu istoria, moștenirea, predecesorii, prietenii, vecinii, triburile și așa mai departe, și astfel ne dă iluzia că viitorul există" Singurul avantaj al percepției specific homosexuale, în opinia lui Harris, a fost capacitatea de a "suspenda acțiunea" Harris credea că un homosexual, artist sau scriitor, el sau ea este legată de două principii: "în primul rând, că realitatea este interesantă doar atunci când este distorsionată și, în al doilea rând, că realitatea este neinteresantă pentru că este controlată de conceptul de utilitate, care are de-a face exclusiv cu continuum-ul heterosexual Decizia pozitivă pe care o iau eroii noștri imaginari, el sau ea, este să se alăture celor nepotriviți și imprudenți Edmund White, autorul cărților Povestea unui băiat povestit de el însuși și O cameră frumoasă este goală, deși neagă că homosexualii sunt o construcție aistorice sau transsocială, a încercat să definească gusturile heterosexuale în termeni de disprețuire cuplată cu control, moralizare cuplată cu dorința de a egaliza Stilul gay alb prosper, în viziunea lui White, este alcătuit dintr-o înclinație pentru ornamentare, împrăștiere dezordonată, abundență luxoasă de detalii, un sens giratoriu, unghi indirect de vedere, fantezii, teatralitate și "în ceea ce privește conținutul, interesul pentru un câine bătut într-o luptă, identificarea cu învinsul Ironia a fost că aceste generalizări ambițioase au fost făcute tocmai în pragul unor schimbări tragice și ireversibile Izbucnirea SIDA în la San Francisco, Los Angeles și New York, recunoașterea oficială a acestei boli în și răspândirea ei rapidă de atunci, au dus la faptul că artisticul american publicul a trebuit să reconsidere urgent relația dintre artă și conținutul ei într-o nouă lumină Afirmația lui Harris că artiștii gay și lesbiene au o "nevoie de risc la fel de umană și estetică" a căpătat o conotație specifică și complet nedorită A crescut și a dominat starea de spirit de activitate, dorința de a face ceva Comunitatea artistică din New York, condusă de elocventul Douglas Crimp, a cerut programe educaționale, publicitate nediscriminatorie, agenții de sănătate și asistență socială, conștientizarea modurilor în care persoanele gay sunt excluse din publicul artistic Nu numai că s-au schimbat metodele de interacțiune dintre politică și artă; în cadrul criticii de artă și al discuției politice, s-a format rapid definiția și descrierea genului ca fenomen Consecința SIDA rampantă în America (societatea europeană a suferit disproporționat mai puțin de pe urma acestuia) a fost exprimată în dorința, totuși, în cea mai mare parte tacită sau implicită, de a lăsa deoparte astfel de prescripții din stânga și Vorbind despre corp teorii conceptuale precum masculinitatea, academicismul, albul și heterosexualitatea Experiența corpului și imaginile asociate cu acesta, mai degrabă decât materialele și tehnicile de reprezentare, au devenit, în aceste circumstanțe, poate principala preocupare a unei noi generații de artiști Spectrul de activități asociate cu comunitatea gay și dorința acesteia de a transcende stereotipurile a variat de la celebrele fotografii homoerotice ale lui Robert Mapplethorpe (Fig ), pe care Edmund White le-a descris ca "eliminând invizibilitatea neagră", precum și opusele mai recente ale lui Robert Gobert , care a sculptat din ceară diverse părți ale corpului și le-a așezat în galerie în cele mai neașteptate ipostaze (Fig ) Acesta din urmă, uneori decorat cu lumânări, alteori străpuns cu tuburi de drenaj din plastic, vorbea despre vulnerabilitatea corpului uman, despre poziția lui călcat în picioare, poate chiar că se petrecea într-un spital "A existat un ciot cu muzică, un ciot cu drenaj și un ciot cu lumânări", a spus recent Gobert, "păreau să reprezinte o triadă de posibilități: plăcere - prăbușire - renaștere" Nu este surprinzător că criticii intoleranți, conservatori și homofobi (uneori, toate acestea erau combinate într-o singură persoană) au calificat opera lui Gobert și în special lui Mapplethorpe drept un simptom al declinului cultural și chiar al catastrofei Fără a asculta cuvintele lui Mapplethorpe: "Nu cred că există mare diferență între o fotografie a unui pumn înfipt în cuiva Robert Mapplethorpe Un bărbat într-un costum de poliester Fotografie Robert Gobert Fără titlu, - Lemn, ceară, păr uman, vopsea pentru țesături, pantofi x x cm fund și o fotografie cu garoafe într-o vază", acești critici au deplâns "dezgustătoarea" și "escheat" imaginii, exploatarea fanteziilor sexuale care roiesc în jurul corpului negru, prăbușirea "decențelor" în viața și arta americană Congresmanul republican Jesse Helms a condus campania pentru ca Mapplethorpe să fie acuzat de pornografie În același timp, de regulă, nu au fost luate în considerare relațiile artistice subtile exprimate de opera lui Mapplethorpe între fotografie și sculptură, textura fotografiei și formă Până la moartea sa din cauza SIDA, în , artistul și scriitorul David Wojnarowicz a fost un simbol al luptei împotriva imaginii publice dominante a homosexualilor ca niște desfrânați imorali, un simbol al protestului activ împotriva inacțiunii guvernului în fața epidemiei În lucrarea sa "Fără titlu" ( ), Wojnarowicz a comparat direct mâinile întinse bandajate ale unui cerșetor cu mâinile unui artist schilod și, prin urmare, aruncat pe marginea vieții - infectat cu SIDA și care avea nevoie de îngrijire (Fig ) Textul însoțitor pentru fotografie, preluat din capitolul "Spirală" din cartea lui Wojnarowicz Memorii care miros de benzină, se termină astfel: "Îmi strig cuvintele invizibile Sunt atât de obosit Îngrozitor de obosit Îți fac semn cu mâna de aici Mă târăsc, căutând acel gol în care golul este complet și definitiv Tremur, sunt singur printre voi Eu țip, dar țipătul meu este ca niște cuburi de gheață pure Eu semnalez că asta este prea mult fac cu mâna îmi flutură mâinile eu dispar Dispare, dar prea încet Ca și Gobert, Voinarovici nu a disprețuit Mărci de identitate: - David Wojnarowicz Fără titlu, Serigrafie după un desen cu un creion argintiu , x cm Textul care acoperă această lucrare începe astfel: -Uneori urăsc oamenii pentru că nu văd unde sunt Am devenit gol, complet gol, asta-i tot ceea ce văd este aspectul, mâinile, picioarele Față, cât de înalt și de corpulnic sunt și mai multe sunete care îmi ies din gât Dar eu la naiba, e gol Cel care am fost acum un an nu mai există: zboară, învârtindu-se lin în eter, undeva în spate>- Vorbind despre corp Felix Gonzalez-Torres Fără titlu (Frumos), Hârtie albastră, nenumărate foi Aimee Morgana Seria Ecstasy, - Vedere a instalației de la Postmaster Gallery, New York narațiune și imagini și a mobilizat cu ușurință sistemul de semne pentru a vorbi deschis asupra subiectului zilei Abordarea cubanezului Felix González-Torres a fost formal cu totul diferită În a participat la celebrul Program de Studii Independente la Muzeul Whitney, apoi s-a alăturat grupului Material și a expus cu ei la sfârșitul anilor și începutul anilor Fidel spiritului de rafinament teoretic caracteristic studenților de la Whitney, Gonzalez-Torres a creat mai multe lucrări complet independente, fără a se deranja să le dea aspectul unui întreg inteligibil Erau fragmente de text, fascicule de lumină în stilul lui Dan Flavin, fotografii și ramuri de hârtie cu o frază tipărită - toate afișate într-o galerie fără nicio pretenție de soliditate sau chiar finalitate a formei Ultimul - un teanc de hârtie - interpretat de Gonzalez-Torres ca o metaforă a fragilității vieții umane: tocmai în acel moment iubitul său era pe moarte de SIDA Publicul a fost rugat să îndepărteze foaia de hârtie de sus, astfel încât în timp grămada - imaginea poetică - a dispărut "Am vrut să fac ceva care să dispară pentru totdeauna", a spus Gonzalez-Torres - Există, de asemenea, un motiv pentru o anumită amenințare la adresa pieței de artă și, de asemenea, într-o oarecare măsură, un motiv pentru generozitate Freud a spus că ne exprimăm temerile pentru a le face față deci această decizie nu este de a realizați o sculptură statică, monolitică ru, iar ceva ce dispare, schimbător, fragil și fragil este o încercare de a-mi striga frica, frica acelor zile în care, zi de zi, îl vedeam pe Ross al meu dispărând în fața ochilor mei" (Fig ) Artistul însuși a înțeles că, în ceea ce privește recepția, aceste ramuri de hârtie sunt o repetare a minimalismului: arta extrem de formalistă a revenit, îmbogățită cu noi sensuri Până la moartea sa de SIDA în , González-Torres a rămas un purtător de cuvânt puternic al unei noi opoziții politice, rasiale și de gen într-o lume a artei condusă până acum doar de figuri imaculat canonice În timpul războaielor de gen de la New York, minimalismul, cu rigiditatea sa teoretică și puritatea formală, a devenit o țintă tentantă pentru unii De exemplu, în seria ei Rapture (Fig ), Aimee Morgana (născută Rankin), ca și cum l-ar fi imitat pe Judd, a prezentat șiruri de cutii de perete cu o gaură de vizualizare în ele, prin care se puteau observa scene de perversiune extrem de senzual erotice, posesie, tristețe, sex, frică, sufocare, atracție, beatitudine și furie Protestând împotriva teoriei masculine și încercând în același timp să-și găsească un loc în apropiere, să se poziționeze în raport cu aceasta, Morgana a observat că "se pare că sistemul de logică care modelează procesul nostru de gândire s-a uzat" "Uneori, discursul mă entuziasmează cu adevărat și nu îmi refuz această plăcere de a juca un mic huligan", a scris ea "Și uneori nu mă deranjează să-l trag eu însumi " Discursul este, știi, ceva ca o faloproteză cu curele " Mărci de identitate: - Pentru a corecta ușor metafora, artista a vrut să spună că preferă "orgiile violente gimnasticii mentale care încurajează schimbul de fluide de semnificații frecarea plăcută a ideii împotriva ideii, și uite ce scântei zboară" Când Morgana vorbește despre "puterea revoluționară a râsului feminin", începi să înțelegi ce o face pe ea și pe alții să se îndrepte către cubul masculin minimalist Debbie Davis a făcut cuburi din aproape orice: chiar le-a sculptat din carcase de animale presate în blocuri În dezvoltarea minimalismului feminist original al lui Jackie Windsor (vezi Figura ), Liz Larner a folosit cuburi și dreptunghiuri ca recipiente pentru flacoanele de virus sau cutii din oțel și plumb acoperite cu materiale rezistente la coroziune, ca la fabricarea bombelor Iar istoricul de artă Anna Chave a vorbit despre minimalismul masculin în sensul că acesta întruchipează retorica puterii, care în manifestările sale cele mai integrale îl face legat de psihologia socială a fascismului Disprețuind condamnarea atât a criticii de stânga, cât și a teoreticienilor modernismului, așa s-a exprimat apelul pentru revenirea la sistemul de vederi al artei contemporane actuale a artei plastice, a conștiinței de sine socială și a corpului A urmat, din nou la scară internațională, o mișcare la fel de puternică de "înainte spre narativizare", pe baza conceptului "corpul la fel de jos" Conceput teoretic în "Puterea groazei: un eseu despre umilire" de Giulia Kristeva ( ) și "Visions of Excess" de Georges Bataille: Selected - ( ), termenul se referă la tot ceea ce nu este nici obiect, nici subiect, infectează sau rezistă la tot ceea ce este de prisos, de prisos, decăzut sau de bază, tot ceea ce provoacă traume psihologice sau amenință corpul Mike Kelly a vorbit despre o "frică intensă de moarte și despre tot ceea ce arată corpul ca pe o mașină care are deșeuri, care se uzează" Sculpturile lui John Miller din această perioadă (Fig ) sunt concepute pentru a crea o ruptură între puritatea sterilă a galeriei și "extremele" corporale, o priveliște rară de la spectacolele autodistructive ale lui Herman Nitsch, Stuart Brisley sau Gina Payne din anii și începutul anilor , sau chiar instalații coprofilice anterioare ale lui Sam Goodman și Boris Lurie, membri ai grupului No! care a existat în SUA în - Prezența produselor corporale - fecale, urină, vărsături, lapte, material seminal și sânge - în opera artistului newyorkez Kiki Smith, printr-un vocabular narativ sau iconografic, a atras atenția asupra acelei noțiuni pernicioase a ierarhiei corpului uman civilizat , când raționalul și funcționalul sunt înălțați, iar instinctivul și emoționalul este suprimat Smith crede că trupurile noastre sunt "furate acesta este un decalaj atunci când spunem că intelectul este mai important decât viața fizică a corpului: doar un fel de ură față de fizic" Ea vorbește despre "întoarcerea formei fizice care ne asigură șederea aici", despre "integrarea spiritului și a sufletului, a fiziologiei și a intelectului în ceva vindecat și mângâiat, chiar dacă aceasta înseamnă abordarea acelor aspecte ale vieții corpului pe care acesta le se ascunde" Subliniind că "experiența femeilor este în esență corporală", Smith citește experiența ca pe o metaforă socială puternică "Te schimbi constant, cu o fluiditate care nu trebuie pierdută Ești o creatură flexibilă, nu una imobilă ■••k" John Miller Fără titlu, Styrofoam, lemn, papier-mâché, lut sculptat, vopsea acrilică Sculptura înfățișează conace, blocuri și alte clădiri colorate cu o substanță maro, așezate deasupra unui morman de excremente urât mirositoare Ea rupe grosolan limbajul sculpturii moderniste și subliniază categoric disprețul lui Miller pentru "artă" în expresia ei mai acceptabilă Vorbind despre corp Sue Williams Esența ta insinuantă, Vopsele acrilice și email pe pânză x cm Într-un registru similar, artiștii au abandonat prescripțiile excesiv de amețitoare, abstruse, după cum spuneau ei, ale conceptualismului, punându-și sarcina de a-și exprima furia și disperarea, și mai ales furia și disperarea victimelor violenței, stereotipurilor sexuale și homofobiei Stilul lucrărilor lui Sue Williams este similar la prima vedere cu desenele, mâzgălite cumva pe pereții toaletelor publice Cu toate acestea, nu există nimic amuzant și comic în ele, aceasta este întruchiparea disperării unei persoane care suferă de durere În cea mai mare parte a anilor , Williams și-a plasat picturile de protest în spațiul galeriei, folosind spațiul ca un panou publicitar Ea a folosit grafica pseudo-naivă ca o modalitate de a face publice o grămadă de probleme ale femeilor: aici și colo sunt atitudinile bărbaților față de femei, pe care ei spun că par să le iubească, subtilitățile dezbaterii "pornografia nu este pornografie", cenzură de artă sexual explicită, realizată în Statele Unite de către Fundația Națională pentru Dezvoltarea Artelor (NEA), și alte subiecte incomode pentru discuție (Fig ) Din punct de vedere al picturii, aceste tablouri au fost declarate cu voce tare urâte Cu toate acestea, întrebarea nu era în niciun caz dacă urâțenia picturilor este un motiv pentru a le descalifica ca o operă de artă - la urma urmei, atractivitatea anumitor tipuri de urâțenie a fost adesea primul impuls către creativitate Întrebarea a fost dacă acest atac ar avea veninul pentru a împiedica creativitatea lui Williams să alunece într-un stil respectabil S-a întâmplat ca de atunci artistul să treacă la decor Mărci de identitate: - manieră tivo-abstractă, jucându-se cu forme tubulare lungi, care seamănă uneori cu șerpi, alteori cu faloproteze Furia ei a fost puternică, dar de scurtă durată Sau poate pitorescul a câștigat din nou "conținut" O atitudine foarte diferită față de corp poate fi observată în proiectele recente ale Vanessei Beecroft, care, la fel ca conceptualiștii orientați către muzeu dinaintea ei - Buren, Charlton, Lawler sau Andrea Fraser cu pseudo-tururile sale de muzee - căuta o cale să folosească dinamica locului în care lucrează Crescut în Italia în mijlocul opulenței pitorești a cărnii nud și seminud, obișnuit cu privirea asupra corpului cerută de vechile tradiții de a desen din viață, apoi pregătit ca arhitect, pictor și scenograf, Beecroft a făcut o întoarcere bruscă în U la sfârșitul anilor și a părăsit desenul, punând spectatorul față în față cu modele live Spre deosebire de spectacolele auto din anii și începutul anilor (Gilbert și George, Karoly Schneeman), când artistul însuși a participat la spectacol, Beecroft a angajat stoluri de modele tinere pentru a sta în picioare, a sta, a portretiza o mulțime sau pur și simplu au existat indiferent în spațiu a galeriei În contextul tradiției europene de a înfățișa corpul feminin pentru a-i face pe plac filantropului masculin, prezența acestor femei pe jumătate goale, în mod demonstrativ, a stârnit imediat o jenă destul de previzibilă în spectatorul nefericit (chiar și un critic): până la urmă, el a fost invitat să ia în considerare, acest control este provocat și permis, dar în același timp provoacă ostilitate severă, repulsie Și exact de la ce fel de reacție se aștepta spectator? Beecroft și-a atins apogeul în acest gen în lucrarea numerotată VB (toate creațiile ei sunt numerotate), la Muzeul Guggenheim la aprilie (Fig ) De data aceasta, modele de modă zvelte "îmbrăcate de designerul Gucci Tom Ford" în costume de baie scumpe și sandale stiletto - și câteva unii dintre ei fără bikini stăteau mai mult sau mai puțin nemișcați, privind în gol, drept înainte, la cei care îi priveau din foaier sau de la nivelurile inferioare ale rampei în spirală a Guggenheimului Sentimentul că se întâmplă un eveniment, raportat aura muzeului, combinată cu un iz distinct de scandalozitate și devotament (la urma urmei, oaspeții erau câțiva aleși), a sporit efectul și a dramatizat conflictul notoriu al relațiilor dintre voyeur și obiectul atenției sale Era interzis să vorbești cu modelele de modă, să te plimbi printre ei, să mergi la Vanessa Beecroft VB , Spectacol la Muzeul Guggenheim, New York, aprilie spațiul care le este alocat Drept urmare, oricine are idee despre atitudinea fenomenologică minimalistă, conform căreia prezența privitorului este relevantă pentru structura experienței pe care o are în fața lui, a observat rapid că Beecroft folosește doar această tehnică - dar și încărcată sexual Astfel, privitorul, în special bărbatul, a fost nevoit să se simtă oarecum nesănătos Criticul Dave Hickey a găsit cuvinte pentru a exprima ceea ce mulți dintre noi am simțit: "În această întâlnire cu nuditatea elegantă a artei, ne-am simțit cu toții răvășiți și neîngrijiți, acesta a fost rolul nostru Prea educați pentru a se uita, adică pentru a impune o logică îndepărtată a vederii, și nu suficient de nevinovați pentru a accepta lumea în goliciunea și transluciditatea ei, am mers și am rătăcit acolo ca neliniștiți Profunzime suplimentară și un sentiment de atemporalitate Vorbind despre corp această acțiune a fost dată de faptul remarcabil, în opinia criticului, că chiar în acel moment, în adâncurile Guggenheim-ului, erau expuși soldați de teracotă ai armatei vechiului împărat chinez Shihuangdi Faptul că, cel puțin până de curând, toate modelele care au lucrat cu Beecroft erau albe, se poate găsi o semnificație culturală profundă Într-adevăr, orice relatare a existenței femeilor în arta americană ar fi incompletă fără referire la moștenirea afro-americană și, în special, la istoria sclaviei Cara Walker, o tânără artistă de culoare care a reprezentat Statele Unite la Bienala din São Paulo din , și-a făcut debutul în urmă cu aproximativ un deceniu și alimentează constant dezbaterea despre stereotipurile rasiale Apoi ea a expus Kara Walker Revoltă! (Membrii noștri sunt încă subdezvoltați, nomele avansează), Aplicare hârtie și proiecție pe perete , x , x x , m Instalare, colecția Muzeului Guggenheim NY siluete de hârtie inspirate din basmele afro-americane, macabre și obscene, care sunt puternic resentite de publicul alb Sarcina nu a fost ușoară Când Walker și-a prezentat pentru prima dată "stereotipurile", artista neagră americană Beti Saar a denunțat aspru cruzimea lor negativistă, corporală - exact ceea ce Walker a excelat și a înflorit Inspirându-se din cărțile pe care le-a vândut în timp ce lucra într-o librărie din Atlanta - romane de dragoste Harlequin și publicații populare de istorie colonială - Walker pune spectatorul în fața unei imagini figurative care evocă emoții puternice și conflictuale Lucrând cu măiestrie cu foarfecele, ea decupează siluete (care datează atât din pictura sumbră a lui Goya, cât și din idolii artistului Warhol și Baska) și le compune în scene în care privitorul este liber să vadă mult: flirt erotic, oprimare a relații, defecare, vărsături, violență și exprimare violentă a dorințelor copiilor O compoziție din trei părți cu titlul pronunțat "De ce îmi plac băieții albi Roman ilustrat By Cara Walker, Negro" a expus pentru prima dată la Geneva în Această aplicație este iluminată de multe lumini colorate, pe care cad spectaculos umbrele spectatorilor înșiși O melodie numită "Rebellion! (Membrii noștri sunt încă nedezvoltați, dar avansăm) ", prezentat în această carte, spune povestea unei plantații sudice a cărei viață idilica este tulburată: iată o sclavă "stimulează oral penisul" stăpânului ei, și iată răzbunare: pe fundalul unei ferestre triple gotice, servitorii din bucătărie îl sfărâmă pe acest stăpân (Fig ) În formă, este o carte poștală cu siluetă din secolul al XIX-lea, cu pete fără formă, ca în testele Rorschach, în contururile căreia toată lumea poate vedea cine este în ce Dar este și o provocare "Eu căutam o modalitate de a face ceva care să scoată telespectatorii din ei înșiși și să intre în această fantezie", a spus Walker "Seducția, jena și umorul, toate amestecate într-un punct al psihicului, în punctul de vulnerabilitate " Granițele percepției de sine Alți artiști negru proeminenți (Adrian Piper, Harry May Weems) au explorat conceptul de individ negru modern, dar numai Walker, cu imaginația ei violentă, a reușit să evoce un răspuns furtunos al publicului Mărci de identitate: - Postmodernismul în California Un alt tip de căutare a identității în artele vizuale poate fi conturat luând în considerare regiuni geografice întregi Los Angeles și împrejurimile sale au dezvoltat un stil cultural foarte distinct - suficient de distinctiv pentru a câștiga statut internațional și suficient de ambițios pentru a obține o recunoaștere legitimă chiar și în îndepărtatul New York Cel puțin de la începutul anilor , când artiștii din Los Angeles au fost educați cu burse generoase din din Treasury Bill și când oameni ca Wallace Berman, George Herms și Wally Headrick au adus contribuții decisive la cultura beatnik, iar Ed Kienholtz și, mai târziu, Bruce Conner , John Baldessari și Ed Ruscha au creat o variantă de conceptualism care este unică pentru acest mediu - Los Angeles și fratele său din nord, San Francisco, au pus bazele acelei percepții sceptic-hedoniste a culturii de masă, care nu are niciun analog în altă parte lumea Poate doar regionalismul internațional din Chicago poate fi comparat aici Larry Pitman Această sănătate mentală, iubită și disprețuită, continuă indiferent de ce, - Vopsele acrilice și email pe două panouri de mahon , x , m Muzeul de Artă, Los Angeles Vom începe cu un artist care este articulat și exemplifică cel mai bun artă din California de Sud Larry Pitman - a studiat la Universitatea din California (UCLA), iar apoi s-a transferat la Institutul de Arte din California (CalArts), unde, sub influența unor maeștri precum Elizabeth Murray și Ree Morton (vezi fila ), a dezvoltat o polimorfă vie stil La prima vedere, bazat pe ornamentația decorativă, stilul său de pictură este bogat, contradictoriu și complet dedicat întrebărilor de gust și identitate de gen, considerate conștient și într-un context extrem de cultivat Abandonând uleiurile și pânzele tradiționale în favoarea acrilicelor și a bazelor din lemn, lucrând orizontal pe o masă, mai degrabă decât pe un șevalet, Pitman a construit, după propria definiție, "simultaneous(tm)" creat rapid și construit pe contraste puternice: "suffering-cure", "plăcere-durere", "rapid-lent", "dreapta-stânga" Având o înclinație pentru semnele și simbolurile interzise în artele plastice, Pitman le-a introdus fără rușine în picturile sale: aceasta este erupția lichidului seminal, sângele, stimularea sexuală și jucăriile potrivite, apelul direct la privitor, desenele obscene un ornament banal - și toate acestea sunt "polimorfe", așa cum ar spune el însuși, învârtindu-se și învârtindu-se în fața ochilor unui spectator uluit (Fig ) Despre picturile sale, el a spus că vrea ca privitorul să devină și polimorf, confuz, nu Postmodernismul în California Nancy Ruby Arborele din Topanga și detaliile avionului domnului Huffman, - Instalare în Topanga, California știa ce să gândească, chiar ar simpatiza cu prostul gust descris El vrea să "aruncă lumea mai mult", să refac discursul moral înalt al artei moderniste heterosexuale la nivelul contradicțiilor și exceselor adânc înrădăcinate în ea În lucrarea sa Transsubstantial and Distressed ( ), scriind "Get Out!" în plan pictural, Pitman arată clar că recunoaște supraîncărcarea senzorială a operei sale și șochează în mod deliberat susținătorii canonului modernist, dar, până la urmă, privitorul poate scăpa în orice moment, de îndată ce dorește În ceea ce privește etnia, Pitman a atras atenția asupra conceptului de hibriditate (autenticitate), care, poate, stă la baza întregii sale lucrări Odrasla unei mame prezbiteriane anglo-saxone si a unui tata catolic hispano-italiano-sud-american, Pitman, la fel ca multi artisti, a trebuit sa aprofundeze in caracteristicile culturale ale trecutului sau si in acest fel a stapanit extremele: rational si emotional, consecventă și simultană, structură compozițională și contrast anarhic, uneori violent Problema pe care acest tip de artist o prezintă criticii de artă americane de pe Coasta de Vest ar trebui să fie clară din punct de vedere grafic Pitman sa calificat categoric ca postmodernist: prin aceasta a vrut să spună că a depășit estetica heterosexuală și standardele de seriozitate intelectuală ale Ivy League albă, grupul celor mai prestigioase colegii și universități private din nord-estul Statelor Unite De departe, în afara regiunii, s-ar putea părea că artiștii de pe Coasta de Vest (moderniștii din zona San Francisco, precum Richard Diebenkorn), care nu au înțeles pictura modernistă încă de la Manet, nu au putut înțelege modul în care stilul de comportament și auto-referința se pot opune activității lui "semnificativul" "semnificat", adică o imagine, material, obiect sau subiect Din interiorul regiunii, părea că disprețul pentru "semnificativ" era o transgresiune, o transgresiune pe care nicio artă nu ar tolera-o Cu atât mai mult motiv, deci, pentru curatorii din Los Angeles să culeagă reputația regiunii Tocmai această tendință a fost ilustrată de expoziția "Somehow (Heker-Skelter): s Los Angeles Art", organizată, conform cuvintelor curatorului său Paul Shimmer, cu scopul de a arăta "latura umbră a vieții moderne", "alienarea" , obsesie , iluzii si vicii tipice orasului Echivalată adesea cu entuziasm cu sfârșitul corupt al secolului (fine de ciecie), cultura Los Angeles a fost reprezentată ca o sclavă a scenariilor apocaliptice, sexului necrofil, fanteziilor violente, Mărci de identitate: - dependența de droguri uitare și frică elementară simplă Sunt sculpturi foarte uriașe - dacă acesta este cuvântul potrivit - de Nancy Ruby, care a îngrămădit munți de gunoaie pe jumătate putrezite ca niște saltele vechi (era o instalație de muzeu), iar printre copaci, în parc, a amenajat o groapă de gunoi camioane sparte sălbatic, piese de aeronave, rulote, frigidere și altele asemenea (Figura ) În Europa, o astfel de lucrare ar fi considerată o piesă a unei estetice sculpturale împotriva alteia (sculptură versus natură etc ) sau o documentare fotografică a unui spectacol Cu toate acestea, în contextul tradițiilor californiane, a trecut drept "caracterizarea evenimentelor actuale, viața orașului, comunicatele de presă nocturne, politica externă și internă oficială a Statelor Unite" Catalogul expoziției, pentru a îngroșa cu adevărat atmosfera de groază și paranoia, a citat cu generozitate fragmente din cărți proaspăt publicate de scriitori precum Benjamin Weissman, Dennis Cooper și Amy Gerstler Picturi ale unor artiști precum Robert Williams (Fig ), care la sfârșitul anilor , înainte de a intra în artă, a pregătit mașini pentru curse și a desenat benzi desenate erotice, se deosebește de prototipurile sale de benzi desenate printr-o supraîncărcare vizual-narativă enervantă care exacerbează acea stare de dezorientare și exotism pe care West Coast artiștilor le place să cultive Alte soiuri de sodomă din Los Angeles au fost prezentate în expoziție de filipinezul Manuel Ocampo, spectacole și artă video de Paul McCarthy și colaje cinice de Lyn Faulks, dedicate cruzimii programate a corporațiilor, a bisericii și a statului Robert Williams Mathematics se odihnește Design scolastic: Fizica mișcării relative țintește glonțul către victimă, deoarece relația de abstractizare este întotdeauna în favoarea celor care cred că luna este o gaură în cer Titlu: Fiica lui Pete-Noaptea- donatii Să aruncăm o privire asupra lucrării lui Paul McCarthy, un artist strâns asociat cu Calarts și patosul său caracteristic profesorului McCarthy a început să facă spectacole și filme în și s-a mutat în Los Angeles în anii ' ; și totuși opera sa este inerentă în ceva existențial, ceea ce îl face să fie legat de cultura occidentală de o anvergură mult mai largă Lista "Instrucțiunilor" sale pentru a desfășura acțiuni criminale frivol de la sfârșitul anilor și începutul anilor includea următoarele elemente: Oală gibberish soluri Apache stramb, Pânză, ulei x cm Colecția lui Robert și Tamara Bain Los Angeles Aglomerați murdărie pe birou (primăvara ) Vopsiți toate covoarele din casă Argintiu (toamna ) Faceți un rând de găuri în perete cu o bară de oțel (toamna ) Folosiți-vă capul ca o perie (toamna ) Desigur, aceste acțiuni exprimau în mod deschis furie sau disperare, dar într-un fel lateral au trezit și un sentiment de absurditate a lumii (piesa "În așteptarea lui Godot" de Beckett a servit drept punct de plecare artistului) În cuvintele sale, "Deodată, experiența confruntării cu propria mea existență a devenit insuportabilă pentru mine M-am confruntat cu golul, de ce este aici și asta este aici?" Spectacolele lui McCarthy au imortalizat acest aer de absurd, această neîncredere elementară în tot ceea ce există, acest Postmodernismul în California Paul McCarthy Comandantul Hamburgerului, Instalare video de performanță În sfârșit, carnavalizarea Batjocoritoare, batjocoritor de cruzi, ei imită fără rușine icoanele, personajele și obiceiurile culturii de masă americane și, prin urmare, globale Uneori, înnebunită de grămadă, sex, defecare, imitată cu obrăznicie și fără prea mare tam-tam, publicul a încercat cu grijă să afle dacă psihicul artistului a fost traumatizat, în ce mediu a crescut etc Ce semnificații personale pune în aceste lichide, găuri, măști, în acel ketchup roșu sânge? De exemplu, într-o performanță video numită "Hamburger Commander" ( ), artistul s-a îmbrăcat într-o halat și o pălărie de bucătar, înfățișând binecunoscuta prostie, personajul revistei Mad Alfred E Neumann (Fig ) ), care are urechi uriașe, îi lipsește un dinte în față și un ochi mai sus decât celălalt - se plimbă prin America de câteva decenii Acțiunea s-a desfășurat în decorul barului, rămase din longevivul serial de televiziune "Family Matters", a fost înregistrată pe video și afișată ulterior în Galeria Rosamund Felsen din Los Angeles Spre deosebire de emisiunile de televiziune neînsuflețite, în spectacolul său de pe ecran, McCarthy, sub pretextul unui idiot notoriu, ar fi predat un curs de gătit în fața unui public live, stropind ketchup și maioneză, poticnindu-se și ciugulind prostesc, urlând și bâlbâind , până când acțiunile lui au căpătat o asemănare mecanică, respingătoare, cu o marionetă Această parodie ar putea fi interpretată ca o schimbare nemiloasă a "semnificatului" - totuși, totul nu este atât de simplu dacă acțiunea este concepută ca un fenomen al artei Observați în acest sens că McCarthy evită întrebările despre semnificație și mesaje Întorcându-ne la primele spectacole ale lui Shiragi, Yves Klein și chiar Pollock, aflăm că și acolo, murdăria și confuzia au dominat scena, eliberând haosul subconștient de limitele reținerii și cum se cuvine Aici, poate, particularitățile psihicului personal al artistului nu sunt atât de importante - el însuși înțelege acest lucru, el însuși spune că spectacolele sale sunt "separate" de personalitatea sa, acest lucru este cerut de "actul creativ" În al doilea rând, deși demonstrația videoclipului a fost însoțită de o expoziție de materiale pregătitoare, schițe și decoruri, McCarthy și-a dat osteneala să se asigure că spectacolul "Hamburger Commander" nu a fost văzut "în direct" Tot ce avem, formal, este o dovadă video a spectacolului, alături de rămășițele echipamentului material al spațiului în care a avut loc spectacolul Larry Johnson Negativ fără titlu (H), Tipărire din film ectacolor , x , m Ca și Warhol, dar mult mai bucuros Johnson nu era interesat de emoții, ci "de percepțiile care însoțesc emoțiile: recunoaștere, autojustificare eliberare, dovadă, adică ceea ce înseamnă prezența sensului" - și nu ceea ce, în teorie, are sens în sine Mărci de identitate: - Jocul etern dintre materialul artistic al "semnificatorului" și evenimentele din lumea reală, în care "semnificatul" există, a format cea mai importantă problemă critică care afectează toată arta contemporană: presiunea primului asupra celei de-a doua și a celui de-al doilea al doilea pe primul constituie mecanismul intern al acelor lucrări care și astăzi arată cel mai scandalos În opinia unui european, dezechilibrul dintre aceste două elemente îi datorează arta californiană "bunul" nume Nenorocirea îngrozitor de adolescentă a majorității operei lui McCarthy (cu suprarealismul său plastic, brutalitatea stângace și ticăloșia) a devenit laitmotivul unui număr de lucrări ale postmodernismului californian - și aceasta este o altă caracteristică a originalității artistice a regiunii Luați în considerare acum munca lui Larry Johnson, Raymond Pettibon, Jim Shaw și câteva aspecte ale lucrării lui Mike Kelly La prima vedere asupra lucrărilor recente ale lui Larry Johnson, devine evidentă interacțiunea lui, și pe mai multe niveluri de ironie, cu limbajul animației de la Hollywood (mai ales în versiunea Disney), în primul rând, și cu textele verbale în suprafață înșelătoare și la în același timp esență profund neautentică, în al doilea rând (Fig ) Textul cu rima, platitudinile grafice și soluțiile picturale la care apelează Johnson indică toate o lume adolescentă cu pasiunea ei pentru călătoriile fantastice, glumele îndoielnice și preocuparea fără minte pentru sloganurile publicitare Johnson lucrează în acest gen în serie, fiecare opera ulterioară este mai ilogică decât cea anterioară El însuși recunoaște că preferă o artă care poate fi "stăpânită" "la fel de repede ca citirea unui horoscop sau sfaturi despre îngrijirea pielii" Sau să luăm pe Jim Shaw, care pare să fi revenit în lumea Saturday Evening Post din anii șaizeci: narațiunea sa "My Mirage" produsă în - folosește "toată estetica acestei perioade în care te poți înghesui" Billy, protagonistul acestui serial, este crescut în creștinism, suferă o tentație de lipsă de Dumnezeu, iar apoi caută puritatea în psihedelism, despre care a aflat în revista Time și programele de televiziune CBS Pe această pagină îl vedem pe Billy fantezând despre viziunile paranoice ale lui Salvador Dali (Figura ) În plus, spectacolul arată cum adolescenții își discută idolii, cărora le dedică tot timpul liber: Donovan, Frank Zulp, Timothy Leary Demonstrându-și "flirtul" cu drogurile și alte infracțiuni mărunte, Shaw știe (și știe că noi știm) că personajele sale nu fac decât să treacă printr-un ritual inevitabil și în general inofensiv de rezistență la sistemul social căruia îi aparțin Deziluzionat de diverse abateri, Billy, tânjind ridicol de inocență, revine în stânca creștinismului; această poveste absurdă parodiază ficțiunea populară în cel mai evident mod și semnalează pătrunderea acestui tip de narațiune în artele vizuale Raymond Pettibon, un alt membru al acestui trio, este, de asemenea, departe de susceptibilitatea europeană și încă o dată (dacă vreți) mărturisește că identificarea unui vector "global" pentru dezvoltarea artei contemporane este o afacere goală, chiar dacă se admite că astfel de exista un vector Alături de alți californieni, Pettibon are o pasiune pentru juxtapunerea de cuvânt și imagine a culturii pop, cu efectele falsității și posturii în ambele și potențialul estetic al unei glume, indiferent dacă nu este apreciată Să ne uităm mai întâi la relația lui cu literatura Metoda Pettibon constă în aplicarea unui interval de grafic Jim Shaw Autoportretul lui Billy # Secțiunea narativă "My Mirage", - Pânză, ulei x , cm Postmodernismul în California tehnici de benzi desenate - haine prea casual, fețe, membre și anatomie în general prost făcute în lateral - și înconjoară-le cu citate, bucăți de dialog și clișee banale care, pentru că sunt luate în registre diferite, se ciocnesc unele de altele sau zboară pe lângă (Fig ) Pettibon i-a spus odată scriitorului Dennis Cooper, a cărui lucrare o folosește adesea, că o coliziune text-imagine are succes dacă "vin asociații Când lucrarea are succes ei bine, unul dintre criterii este dacă te uiți la imagine și gândește-te brusc că nimeni din lume nu s-ar fi gândit la asta " Pettibon laudă marea tradiție a desenelor animate The New Yorker, a căror inteligență grafică (și în opinia mea) a fost rareori depășită Cât despre citatele și vorbele care plin de desenele lui Pettibon, ele creează zgomot gri din prostii pompoase, accidental Raymond Pettibon Fără titlu (El a văzut), Hârtie, stilou, cerneală , x , cm Inscripțiile din lucrările grafice ale lui Pettibon pot fi citite în orice ordine, iar imaginile "stratificate" nu poartă o semnificație specială Mai degrabă, ele combină aparentul aleatoriu al poemului Dada cu profetismul lui William Blake și, făcând acest lucru, complică tradițiile - ambele am auzit conversații și cuvinte pline de spirit ale lui Henry James (este favorizat în special), Hawthorne și Ruskin Amestecă totul cu surfing, baseball și Batman desenat cu cerneală neagră, albastră sau maro și ai un exemplu de gol care s-a văzut rar în artă până acum În anii treizeci, textele și imaginile suprarealiste au intrat în contact sclipitor și sclipeau de semnificații, uneori chiar de o intensitate înspăimântătoare - iar afirmațiile disjunse ale lui Pettibon plutesc fără să se atingă în vreun fel, dar o fac, surprinzător, cu mândrie și demnitate Aceasta este o concluzie care vorbește de la sine Căci Pettibon a depășit lumea săturată pentru a picta, cu abandon, așa cum pictează un adolescent când este singur în camera lui Ce înseamnă acest transfer general de atenție către tupusul veșnic nemulțumit? kov? Răspunsul la această întrebare este atât obscur, cât și evident Având în vedere că cultura tineretului a fost una dintre cele mai puternice ramuri ale civilizației occidentale încă din anii cincizeci, este surprinzător că trăsăturile sale specifice reale - în contrast cu calitățile general recunoscute și promovate - nu au atras atenția mai devreme Deși conținutul său superficial este copilăria (puerilismul) și depravarea, Strategiile teoretice ale așa-zișilor "băieți răi" și "fete rele" nu sunt deloc infantile sau corupte Este imposibil să nu fii de acord cu faptul că creativitatea acestei generații de adolescenți maturi din California, bazată pe experiența lor, pe propria lor istorie de viață, a dezvăluit cu siguranță un oarecare adevăr Acest lucru poate fi văzut în angst adolescente a lui Billy a lui Jim Shaw, nostalgia campistă a lui Larry Johnson și în alte lucrări ale genului, precum eseul foto al lui Larry Clark "Adolescent Passion" ( ), care tratează experiența dureroasă a iluminării sexuale, sau recent lucrează Richard Prince, vorbind despre motocicliști și obișnuiți ai cluburilor de noapte Iar campismul nu mai este apolitic, chiar dacă Warhol a susținut cândva că a fost Și apoi, acea nouă ipostază a infantilismului, pe care J Huizinga a numit-o "puerilism", o arată convingător că trucurile, trucurile, manevrele sunt adesea condiția cheie a dominantului Mărci de identitate: - manifestări ale oricărei identități sociale și sexuale Mai cinic și zadarnic decât majoritatea artei pop - înaintașii ei sunt deja la treizeci și chiar patruzeci de ani - un astfel de puerilism, spre meritul său, este destul de conștient de ce este ironia într-un mod adult A deschis teritorii neexplorate până atunci ale primitivismului, erotismului, perversiunii literare și grafice Concentrarea lui asupra adolescenței ca o fază între copilărie și maturitate poate chiar să fi deschis calea unor intruziuni similare în stilul de viață al persoanelor de vârstă mijlocie și foarte în vârstă În ceea ce privește istoria, postmodernismul californian are propriul ei fel de elocvență - artiștii acestei generații au crescut pe fundalul Războiului din Vietnam, ticăloșia lui Manson, povestea lui Patty Hearst, drogurile grele, dezamăgirea față de punk Așa cum scria criticul Robert Storr în eseul său despre Pettibon, când acești artiști și-au început cariera, "America își schimba direcția spre dreapta apocaliptică, în timp ce stânga se dezintegra în atomi, liberalismul era slab la genunchi și ceea ce mai rămăsese din contracultură, cumpărată de moguli de film În sarcina dificilă de a înțelege această lume, Pettibon este un as, recunoaște Storr, chiar dacă niciuna dintre vocile care răsună în textele sale nu poate fi numită cu încredere a lui "Prin umor negru cu pesimism înfiorător și personaje prin excelență din anii ' și melodramă din anii ' cu oameni de afaceri plini de energie și leneși din anii ' , recenzii de primă mână ale ziarelor din anii ' și ' , Pettibon și-a creat propriul mit al America pentru uz intern, în acest mit se aude adevărul, până la pielea de găină Slackers și alții Preocuparea pentru identitățile mutate sau defectuoase, descrisă în secțiunea anterioară, și exprimată în mare măsură în imaginea însăși a Americii, a cărei dezvoltare psihologică este vădit întârziată, a avut unele consecințe pentru arte Pettibon, vom reveni la el, este adesea expus oriunde este necesar, pe orice pereți potriviti pentru aceasta, de care, pe lângă tablourile sale, sunt adesea atârnate zeci de alte lucrări de diferite dimensiuni Este clar că modul de afișare este de mare importanță și nu este surprinzător dacă vezi că una dintre lucrările acestor "fete și băieți răi" a alunecat de la perete la podea și întruchipează în mod natural acel concept radical exploatat de instalație în care întreg spațiul sălii este plin de viață artistic Trebuie recunoscut faptul că instalația ca format și-a dovedit adesea adecvarea pentru interpretarea narativă a unei identități separate, extraordinare sau imaginare, deoarece instalația este mai ușor decât un singur obiect pentru a crea un spațiu artistic în jurul său Ideea instalației vine de la dadaiști și suprarealişti, fiind reînviată în Fluxus, conceptualism și alte mișcări radicale, cum ar fi sculptura germană din anii ' Particularitatea sa este transferul de atenție de la un singur obiect la un complex de obiecte și la relațiile care se dezvoltă între acestea în cadrul spațiului expozițional, unde spațiul este un context fizic, și nu un fundal curat din punct de vedere igienic pentru expunerea mai multor lucrări, așa cum este obișnuit printre moderniști Și uneori, spațiul cu toate trăsăturile sale devine tema lucrării Așezat de Michael Asher și Chris Woerden la sfârșitul anilor ' , acest vector în noile condiții este bine ilustrat de paradoxurile arătate de tineri Slackers și alții Lori Parsons Gunoi, Ramuri, pietre, moloz etc Neconservat "Garbage" se aseamănă ambiguu atât cu proiectul rămas neterminat, cât și cu documentul fotografic Potrivit lui Parsons, "Aceasta este doar o fotografie a materialelor naturale împrăștiate pe pământ Chiar am adunat toate acestea, dar apoi au fost aruncate accidental de unde le-am păstrat Probabil că aș fi aruncat-o și eu, într-o zi, cu siguranță americanca Laurie Parsons Ea a atras atenția în jurul anului , expunând bucăți de lemn dintr-o casă abandonată, gunoi sau lucruri complet aleatorii - japonezii, care apreciază ceea ce este imperfect, trecător sau neterminat, l-ar numi "wabi-sabi" Ansamblurile disjunse ale lui Parsons au întruchipat, în trei dimensiuni, anxietățile adolescenței pe care artiștii din California le-au explorat în două dimensiuni Fotografiind mormanele de gunoi strânse aleatoriu sau interioarele casei "ca și cum ar fi gânduri, intruziuni, orice", Parsons a dat diapozitivele rezultate pentru a le păstra agentului ei, în general neconsiderând că sunt artă (Fig ) Pentru expoziția de la New York din , ea și-a prezentat biroul, plin de hârtii în mizerie, dar l-a afișat în back office, nu în showroom La o expoziție la Lawrence Monk Gallery din New York, ea și-a arătat dormitorul, cu totul în el, inclusiv un carnet de cecuri întins pe masă (Fig ), iar la o a doua expoziție din aceeași galerie, spațiul s-a dovedit a fi fi complet gol Autorul comentează acest contrast astfel: "Mi-a venit ideea să-mi imaginez lucrurile care sunt prezente în viața mea, care fac parte din mine La început, m-am tratat cu ea Lori Parsons Dormitor (detaliu), misto, nu la suta serios, pentru ca nu parea o solutie profesionala sau una de spectacol Dar încetul cu încetul, m-am implicat din ce în ce mai mult în luarea în considerare a acestor situații, a acestei interacțiuni cu personalul, pentru că, tangențial, totul este legat de experiența de viață Mă interesează creativitatea în sens larg, la graniță de acțiune și intenție ""Am construit un mod de operand pe intuiție", a scris ea într-o altă scrisoare, "Nu mă deranjează să mă încurc și să fac doar ceea ce mi se pare bine, ceea ce îmi vine în mod natural " După cum a remarcat criticul Jack Bankowski, aceasta este similară cu lumea filmului lui Richard Linklater din Slacker, care a introdus termenul în vocabularul argoului american ] Mărci de identitate: - s-au autodenominat reprezentanți ai "Generației X", refuzând atât rasa socială de șobolani, cât și rebeliunea conștientă împotriva sistemului), asemănătoare cu lumea "blusului pre-academic al unei universități americane independente" Aceste răbufnițe, scria Bankowski, s-au înghesuit în grupuri de interese proprii și "s-au închinat în fața altarelor oarecum lipite, predicând, convertindu-se la credința lor personală" "Anarhia lor atinge un punct de fierbere lent, dar niciodată mai mare" În acest spirit, Jack Pearson a realizat instalația "One Opinion on Moonlight" (] ), invitând telespectatorii într-un fel de casă boemă în care nu există lift, dar sunt comode pline de gunoaie obișnuite: cutii de chibrituri goale , suporturi de pahare din carton, baterii uzate etc Dar dacă Pearson ar exista în interiorul imaginarului sistemul meu de a fi o boemă, un bețiv fără valoare sau un student care nu se încadrează în sistem, atunci Parsons cultivă un stil de viață de onestitate pseudo-naivă, pe care îi face plăcere (cel puțin uneori) să-l prezinte ca artă Pretinzând că vrea să lucreze în spatele zidurilor galeriei, să fuzioneze cu realitatea - și toate acestea sunt trăsăturile avangardei anilor ' , dacă nu chiar mai devreme - Parsons creează lucrări deranjant de atractive care oferă o ocazie rară de a reconsidera practica de conviețuire cu instituțiile expoziționale, de care ea se ferește atât de evident Aceeași înclinație spre incompletitudine care este caracteristică psihologiei adolescenților Karen Kilimnik Madonna și Backdraft la Nisa, Mașină de fum, catifea neagră, fir de pescuit, lanternă, cască de pompier, două pălării, celofan, fotografii, ventilator, film casetă Instalare la Villa Arson>-, Nisa gia poate fi găsită și în instalațiile lui Karen Kilimnik Slack art de la ea ia forma unor repetiții specifice, a căror natură este lăsată în mod deliberat obscură Intri într-un spațiu necurățat în care, și acest lucru este evident, fie s-a întâmplat ceva, ar trebui să se întâmple curând Nimic nu este chiar clar Toate obiectele și suprafețele sunt în cea mai inestetică stare Opusul intitulat "Madonna and Backdraft in Nice" îmbină ideea gunoiului lăsat de cântăreață (care tocmai a fost la Nisa) cu un film despre pompierii Backdraft; iar din moment ce instalația a fost prezentată la vila Arson (adică incendierea), asociațiile înseși se propun (Fig ) Pe de o parte, astfel de instalații pot fi citite ca un fel de recunoaștere a autorului "Sunt atât de prost", confirmă Key limnnik - dintr-un motiv oarecare totul ajunge întotdeauna pe podea, de parcă mi-ar fi prea lene să mă aplec și să-l ridic Dar mai corect ar fi să le citim ca răspunsul unui artist la stilul de viață super-activ al vedetelor glamour, prezentat din punctul de vedere al unei persoane care tocmai a ratat spectacolul Realitatea și iluzia sunt combinate în mod bizar Pentru că a explica astfel instalațiile Kilimnik înseamnă să te imaginezi ca spectator al acestei reprezentații teatrale statice Aceasta înseamnă acceptarea tuturor obiectelor prezentate pe "scenă" la valoarea lor nominală, în ceea ce privește povestea pe care o spun sau scenariul real pe care îl imită, dar înseamnă și recunoașterea faptului că teatralitatea este un adevărat coșmar pentru moderniștii formaliști din anii - a ajuns în punctul în care narațiunea se construiește ca iluzie a vieții, dar cu toată diversitatea iconografică de care dispune imaginea picturală Slackers și alții Cady Noland Marea schimbare, Materiale mixte, inclusiv gheață, spalier, inele, steaguri, spray pentru insecte, cătușe , x , x , m Colecția Jeffrey Deutsch În scrisul lui Noland, combinația lejeră de articole "agresive" precum cătușele și steagurile, aranjate cu o informalitate înșelătoare, amintea criticile The New York Times privind "combativitatea și nonșalanța emoțională a inimii Americii, în special a jumătății sale sudice" Slack art în totalitatea sa lucrează împotriva permanenței, longevității, idealizării Având în vedere predilecția sa pentru neterminat și secundar, aceasta poate fi interpretată și ca o prelucrare suplimentară a mecanismului de așteptare al privitorului Căci slack art operează pe o strategie dublă de atracție și dezamăgire: atracția de a privi la întreprinderile abandonate ale cuiva sau la gunoiul pe care știi cine l-a lăsat (și acesta este cel mai intim gunoi), urmată de dezamăgire când se descoperă că performanța artistică a fost conceput inițial ca ceva evident inferior: nici măcar nu s-a obosit să termine Slack art poate fi văzută și ca o respingere a esteticii lui Koons de împrumut Bickerton și Steinbach, care au adus în vogă meditația asupra reclamei și a nou-nouței Instalarea incomodă și aparent amenințătoare a unui alt american, Cady Noland, deși a constat din articole noi-nouțe, a confirmat pe deplin această concluzie Când Noland organizează într-o anumită ordine obiecte de recuzită sportivă, investigații polițienești și simboluri naționale precum steagul american, ea evocă în privitor o serie întreagă de asocieri cu cruzimea instituționalizată, cu agresivitatea Ku Klux Klan sau a patrioților din Midwest și Statele din sud Efectul aici constă și în faptul că ea alege corpuri metalice - aluminiu, oțel galvanizat, fier - și le introduce rigid în volumul spațial al galeriei (adesea în ciuda lui), și cu asertivitate, care este sporită de voința lor nepotrivire ca obiect de artă (Fig ) Privind aceste exemple, întâlnim din nou și din nou sentimentul deja menționat - un sentiment care încă din zilele dadaismului, de fapt, domina reacția privitorului la arta plastică "avansată" Acest sentiment este dezamăgire Căci nu numai că de multe ori nu există nimic de privit într-o lucrare în termeni de soluții formale inteligibile - adică ritm, atracție, inversiuni și așa mai departe -, dar materialul "artistic" folosit este adesea banal, murdar, spart sau atât de personal (ca de Lori Parsons), care îndepărtează privirea privitorului Dezvoltarea teoretică a esteticii dezamăgirii poate fi găsită în articole Mărci de identitate: - Robert Smithson, publicat în Artforum în anii Într-un eseu intitulat "Entropie și noi monumente", Smithson a fost primul care și-a exprimat admirația pentru periferiile urbane "distruse și prăfuite" ale exploratorului "Lângă autostrăzile din jurul orașului", a scris Smithson, "există mall-uri ieftine și magazine outlet cu fațade fără chip confuzia sumbră a interioarelor lor a adus o nouă idee despre plictiseală și vid în artă" Smithson a avut aceeași impresie despre munca de atunci "monumental pasivă" a lui Robert Morris și Saul LeWitt, iar în anii ' "leneșii" americani au luat această ștafetă Privind la instalațiile lui Mike Kelly, uneori chiar te pierzi, este într-adevăr "leneș și gol body" este interesant: cine știe, poate tocmai această îndoială alimentează interesul pentru ei Pentru că Kelly aparține acelei generații de artiști de vârstă mijlocie care au canalizat sensibilitatea adolescenților în ridiculizarea valorilor clasei de mijloc: evlavia, familia, istoria oficială ca simptome ale bunului simț și ale majorității Crescând într-un Detroit trist și fără locuri de muncă, Kelly a studiat la Institutul de Arte din California (CalArts), iar la sfârșitul anilor ' i-a descoperit pe Raymond Pettibon, Jim Shaw și Paul McCarthy și i-a găsit apropiați din punct de vedere estetic Kelly's Pay for Your Pleasures ( ) este o serie de postere pictate brut, cu chipurile a patruzeci și două de personalități culturale din rândurile lui Baudelaire, Goethe, Degas, Sartre și Bataille, însoțite de citate care sugerează că acești genii sunt haiduci Pentru a sublinia legătura dintre creativitate și criminalitate Kelly a afișat aceste afișe pe un hol lung, care a condus la o piesă finală a unui artist amator criminal local: pentru expoziția de la Chicago, a fost un autoportret al criminalului în serie de copii John Wayne Gacy îmbrăcat în Pogo clovnul; pentru Los Angeles, William Bonin, un asasin pe autostradă; pentru expoziția din "Metropola" din Berlin - ucigașul Wolfgang Zocha La uşă era o cutie pentru colectarea donaţiilor pentru victime (Fig ) Chiar și pe scurt, este clar că Pay for Your Pleasure întruchipează principiul care a devenit în curând marca comercială a lui Kelly, principiul inversării valorii, adică parodia ierarhiilor, înlocuirea lui high cu low și invers Aceasta este parțial o provocare băiețești și parțial, într-un sens mai filozofic, inspirată din lucrările lui Georges Bataille, care neagă orice norme prestabilite de comportament uman, afirmă suveranitatea voinței și forme "scandaloase" de împlinire de sine a individului La sfârșitul anilor douăzeci, Bataille, renunțând la versiunea suprarealismului reprezentată de André Breton, și-a creat propria grupare în jurul revistei teoretice de scurtă durată "Documente" și și-a dezvoltat "eterologia teoretică", al cărei sens era acela de a colecta excrementele umane gândirea și comportamentul, pentru a le oferi o bază picturală, apoi politizați procesele asociate cu aceasta și aduceți-le în concordanță cu revoluționarul Mike Kelly Pay for Your Pleasures, Instalare la Renaissance Club de la Universitatea din Chicago, Slackers și alții idei Cel mai amplu și generalizat în filosofia lui Bataille a fost conceptul de informare, fără formă În dicționarul său istoric și critic, publicat la sfârșitul anilor , Bataille scria: "Formul nu este doar un respins, având un înțeles cu adevărat real, ci și un termen care servește la întoarcerea lucrurilor lumii, implicând că fiecare lucru este încă are forma ei Ceea ce înseamnă este absolut lipsit de drepturi și zdrobit peste tot ca un păianjen sau un vierme " Contestând structurile raționale care maschează adevărata esență a realității, Bataille susține că "universul este un abis fără diferențe și proprietăți", iar lumea ca întruchipare a fără formă este ca "păianjen sau scuipat" Răspândirea opiniilor lui Bataille le-a permis criticilor să tragă o bază teoretică pentru arta anilor ' : sculpturi fără formă de Robert Morris, stropi și dungi Mike Kelly Schema fluxurilor informaționale de morfologie meșteșugărească, Treisprezece tabele jucării moi, fotografii alb-negru Instalare la Muzeul Carnegie din Pittsburgh, - Cy Twombly, Jean Fautrier și Jackson Pollock, Achromes de Piero Manzoni și multe altele Aceasta a fost ideea din spatele expoziției din "L'Informe: Mode d'Emploi", organizată de Rosalind Krauss și Yves-Alain Bois la Centrul Pompidou din Paris, al cărei catalog a stabilit noi standarde în analiza artei postbelice în ea teoretică parte Mike Kelly, împreună cu Cindy Sherman, care s-a întâmplat să fie cea mai tânără dintre expozanți, au prezentat jucării moi murdare Cusute pe materialul atârnat pe perete, aruncate în vrac, împrăștiate unul câte unul pe mese - au întruchipat ideea de indiferent dacă violența ("jucăriile de copulare" a fost de atunci marca comercială a lui Kelly) sau tranzitorie (jucat și uitat) "Încerc să prezint oboseala prototipului fără a-l romantica, pentru că nu există nimic pe care să-l urăsc la fel de mult ca arta romantică, nostalgică Opera mea este blocată între asamblarea nostalgică, pe de o parte, și arta clasică ca marfa, cu alta Fără idealizare Desigur, opțiunile de interpretare se sugerează: o jucărie este o amintire a copilăriei, o pătură este o creșă pat de copil Opera lui Kelly poate fi înțeleasă ca o alegorie a reprezentărilor mentale ale adulților, întruchipate în producția și utilizarea jucăriilor El acutizează momentul în care păpușa, ca imagine ideală a unui copil, când este murdară, înspăimântă, este respinsă și forțată să iasă din conștiință O păpușă murdară vorbește despre abuz, neglijență, chiar demonizată și alungată La baza acestuia se află mitul inocenței copilăriei: în cultura actuală, spune Kelly, "mai mult decât orice altceva, păpușa descrie individul ca pe o marfă De aceea e atât de puternică, durere mai presus de orice altceva este încărcat cu asociații de uzură La un alt nivel al transgresiunii, Kelly este un atac asupra gusturilor și preceptelor avangardei în sine: de data aceasta readymade-ul lui Duchamp este folosit extrem de nemilos De asemenea, este semnificativ faptul că Kelly se opune modernismului clasic înalt, confruntării insolubile dintre abstractizare (Mondrian) și expresivitate (Matisse), pe care Kelly o transgresează în opera sa, întorcându-se spre caricatura de bază, grotesc și diverse paradigme ale femininului Arta minimalistă, una dintre țintele sale principale, este descrisă de el ca "forme primitive simpliste, glorificate, care își asumă de bunăvoie rolul de lider Prin urmare, este corect să vrem să-i certam" Minimalismul trebuie "supărat" (fraza lui Kelly) În cele din urmă, în contextul conceptului "fără formă", pături rupte și jucării bătute de viață în Mărci de identitate: - în toată mila lor sfâșietoare, devin uimitor de "atrăgătoare pentru că sunt dezgustători" (Krauss), se ridică pentru că au ajuns "sub jos" Ideea de reducere, așadar, departe de a fi o "temă" legată de substanțe și procese (în mare parte corporale), devine în opera lui Kelly o chestiune de clasificare, o problemă a unui sistem distorsionat de măsuri În "Schema fluxurilor de informații ale morfologiei artizanale", care este prezentată aici (Fig ), Kelly a sortat jucăriile moi după dimensiune, material de fabricație, model și alți parametri secundari: fiecare articol ponosit este însoțit de o fotografie cu un riglă de mărime, care parodiază în mod grotesc dorința de normalizare După cum arată sculpturile lui Robert Morris de la mijlocul anilor ' ("Fărâmături de ață") sau lucrările de "turnări" entropice ale lui Robert Smithson din aceeași epocă, grămezi de gunoi, deșeuri lichide sau diverse materiale eterogene, eterogene tind în mod natural să cad, ajung pe podea - și, în consecință, sunt date așa-numitei idei de instalare Și totuși, după sentimentele mele, instalația ca concept este profund incapabilă să desemneze orice proces estetic, decât ca o mișcare către o formă fizică nestructurată, orizontală sau lichidă Ar fi putut - ar fi interzis astfel de cazuri prin lege Cu toate acestea, în ciuda vidului lor teoretic complet, unele dintre aceste proiecte au obținut rezultate uimitoare Ilya Kabakov a fost un conceptualist de frunte la Moscova în anii ' Apoi a alcătuit "albume" rău intenționate în care a consemnat traseul de viață a diferitelor personaje inventate de el, ale căror calități personale erau în vădită contradicție cu rolul social care le-a fost atribuit Kabakov a fost unul dintre fondatorii grupului Acțiuni colective, care de la mijlocul anilor a susținut spectacole minimaliste sau "vide" "în natură" în semn de protest față de mizeria culturală a vieții din marile orașe A părăsit URSS pentru prima dată în Cehoslovacia în Atunci a publicat faimosul său eseu "Despre gol" și a început seria "Zece personaje", care va fi creată pe tot parcursul deceniului În primăvara anului , a avut loc un eveniment epocal care era menit să zguduie temeliile ordinii mondiale occidentale Iuri Andropov a murit, iar postul de prim-secretar al Comitetului Central al PCUS a fost preluat de Mihail Gorbaciov, care a anunțat "perestroika" societății sovietice în direcția liberalizării economice, iar teoretic această politică ar fi trebuit să fie însoțită de glasnost , adică deschidere În practică, însă, dizidenții au continuat să fie arestați și trimiși la spitale de psihiatrie, în timp ce statui și alte monumente ale trecutului sovietic au fost ridicate până în , când URSS s-a prăbușit ca entitate de stat În această perioadă, artiștii ambițioși și bine conectați de rangul lui Kabakov au putut să emigreze prin Israel la New York - în cazul lui Kabakov, acest lucru s-a întâmplat cu ajutorul Galeriei Ronald Feldman Acolo au fost expuse mai multe instalații, inclusiv "The Man Who Flew into Space from His Apartment" ( ), în care Kabakov a arătat ce rămâne din existența acasă a unei persoane care își rezolvă criza de identitate explodând în rachetă în cer, spărgând acoperișul ponosit Clădire sovietică înaltă Astfel de lucrări sunt legate de arta slăbită americană prin impresia mereu atractivă a prezenței: o persoană tocmai a fost aici, a plecat și a lăsat în urmă o mizerie și o aură de pierdere, efemeritate, efemeritate În lucrarea în mai multe părți din , privitorul a intrat într-un labirint înghesuit, unde atârnau pânze de format mare, "Oiekers" și alții Ilya Kabakov Nebun, dezbrăcat și a fugit gol, instalare înfățișând o viață comunistă "fericită" (șantiere, tabere de pionieri), scrisă, bineînțeles, de însuși Kabakov Au fost așezați, însă, "la întâmplare, pe două rânduri", și-a amintit însuși Kabakov "Unii dintre ei atârnau cumva haine - lenjerie, șosete, cămăși; imaginile în sine erau parțial realiste, parțial scheme și grafice În apropiere, pe masă, zăceau pliante cu un text care descria modul în care locuitorul unui apartament comunal "este chinuit de faptul că nu-și poate îndeplini sarcinile la timp, conform programului Începe să înnebunească, se dezbracă, atârnă hainele de aceste reguli și programe, apoi aleargă gol din "colțul roșu" Kabakov descrie foarte elocvent posibilitățile genului de instalare "Prin natura sa, poate uni - în condiții egale, fără nicio superioritate - orice, iar acest lucru se aplică în special acelor fenomene și concepte care sunt neobișnuit de departe unele de altele Politica poate fi combinată cu bucătăria, obiectele banale cu echipament științific, gunoaiele cu revărsări sentimentale" (Figura ) Recent, Kabakov a spus că tehnica de instalare "constă în faptul că privitorul nu poate niciodată, nici măcar o secundă, să înțeleagă dacă se confruntă cu o imagine sau cu un lucru in cazul meu, jocul se desfasoara in asa fel incat privitorul sa nu inteleaga daca a cazut in etnografie sau in sistemul semiotic Instalarea este o tehnica de producere a critica, critica constanta, permanenta! Să aruncăm o privire mai atentă la o altă idee prolifică de instalare Canadiană prin naștere, Jessica Stockholder a reprodus structurile interioarelor galeriilor din anii până în prezent, rezolvând o problemă care este rar imaginată Jessica Actionar Plaitudinele înflorite, , x , x , m Instalare la Societatea Americană de Arte Frumoase, New York gresie, hartie, lemn, perne, ziare, papier-mâché, mastic pentru acoperis a stabilit Acționarul a prezentat pe scară largă forme picturale, sculpturale și arhitecturale care au rezonat între ele cu culori strălucitoare și active, dar au creat și un sentiment de aliniere reciprocă și, în același timp, de distrugere reciprocă completă La zece ani după ce a studiat pictura și sculptura la Yale, până în , Stockholder a colectat ansambluri din diverse deșeuri: grinzi de lemn, sârmă, pături, hârtie, plastic, iar înainte de a "stăpâni" spațiul galeriei alocat ei, a studiat parametrii fizici și psihologici ai acestuia ( în aceasta urmează Poetica spațiului a lui Gaston Bachelard) Opera ei se exprimă în combinații care sunt atât metaforice, cât și metonimice, în timp ce rezultatul lipsit de o linie clară, articulată sau narativă În ciuda prezenței evidente a procesului în instalațiile sale, ea insistă că "narațiune" este cuvântul greșit atunci când este aplicat acestora: "Există un fel de construcție sau stratificare a semnificațiilor care este rezultatul conținutului literar al obiectelor pe care le folosesc , dar structura lor nu este liniară Nu există început, mijloc sau sfârșit Sarcina mea este să arunc plasa cât mai larg posibil, chiar dacă există zone concentrate de semnificații literare care se formează ici și colo În general, instalațiile majore ale lui Stockholder, precum Blooming Dusty Plains ( ), expun privitorul la o varietate de tehnici, atât evocând asociații îndepărtate de critică de artă, cât și formând noi mame Mărci de identitate: - toate conexiunile Citim aici încuviințări și aluzii la constructivismul rusesc, pictura formalistă colorată (atât masculină, cât și feminină), arta pop, chiar și minimalism, dacă vorbim de economie și volum (Fig ) Iluminarea însuflețește masele, masele sunt aplatizate pentru a lua forma unor planuri pitorești, fragilul devine puternic, convexul devine concav, modelul devine neted A spune cu certitudine despre ce este exact această lucrare înseamnă a spune "exact opusul": "Munca mea se dezvoltă întotdeauna dintr-o încercare de a obține un sentiment de control asupra lumii materiale, cel puțin pentru a fi de acord cu ea", a scris Stockholder Îndepărtându-se de semiotica sau narațiune literală, privitorul revine la un nivel pur abstract de conceptualizare a creativității și a materialului, pe care artista le-a exprimat așa cum a considerat de cuviință Stari de spirit în pragul mileniilor În ciuda atenției sporite acordate instalațiilor de artă de orice fel, încă era pictura în formatul ei mai mult sau mai puțin tradițional la care am apelat în căutarea semnelor vremii - sau mai bine zis, schimbărilor de dispoziție - în pragul anului Începând cu primele sale picturi din anii ' (de obicei panouri orizontale neobișnuit de lungi, formate din două părți separate și nelegate tematic), artistul David Reid și-a dorit să realizeze o combinație de incongruente: pictură abstractă și geometrică, monocromă și culoare - în cadrul unei organizare formală unică Instinctul l-a determinat să nu aleagă între două contrarii, ci să le folosească pe amândouă: profunzimea perspectivei și planeitatea, improvizația violentă și geometria bine gândită, efectele luminii și întunericului, ale reci și la marginea celor mai senzuale culori etc de o importanță deosebită în anii , când Reed și-a dat seama că aceste extreme caracterizează nu numai arta barocului, ci și sfârșitul secolului prin sensibilitatea și receptivitatea ei sporită Călătoriile în Italia, studiile lui Caravaggio și Rubens l-au condus pe Reed la convingerea că abstracția modernă ar trebui să vorbească despre un decalaj între expresie și recepție, realitate și teatru, disperare și control A existat o altă împrejurare care a întărit interesul lui Reed pentru baroc, și anume cursul de prelegeri susținute la Harvard de Frank Stella în - David Reid Nr , - Ulei pe pânză, acrilic x cm Stari de spirit în pragul mileniilor Apoi Stella, reproșând picturii moderniste că este o planeitate obositoare, a arătat direct spre Caravaggio și a citat ca exemplu "spațiul său activ, care este perceput ca real și tangibil prezent", care respiră, vibrează, se mișcă și se odihnește nemișcat În lucrările din - ca "Nr " (Fig ), Reed realizează efectul unei divergențe de focalizare, atunci când o inserție dreptunghiulară în panou schimbă brusc accentul, creează impresia unei scări și poziții nedefinite în spațiu, iar tu, stând în fața unei imagini întinse orizontale, observi că te uiți în dreapta, apoi în stânga "Emoțiile de care am nevoie", a spus Reed despre flirtul său cu baroc, "sunt cel mai bine evocate de acest spațiu extrem de ambiguu, în care nu poți spune ce este unde, nu știi dacă vizibilul este material sau o iluzie " Totuși, după părerea mea, intențiile lui Reed de a reflecta modernitatea nu ar da lovitura dacă pânza sa nu ar evoca și o asociere între complexitatea spațială a barocului și imaginea cinematografică Căci Reid a surprins că în cinematografia narativă, ca și în pictura din secolul al XVII-lea - în special în clasicele de cult precum Vertigo ( ) de Hitchcock - "mișcarea reciprocă" a emoțiilor este transmisă ca deschiderea și închiderea spațiului dramatic al artei epocilor anterioare În esență, picturile de inspirație baroc ale lui Reed folosesc aceeași mecanică de vis ca și cinematograful narativ, pictural narativ - și, prin urmare, ar trebui să fie atârnate în dormitoare pentru a avea efect Asemenea dezvăluiri au fost posibile doar pe Coasta de Est americană, unde Reed, în ciuda originilor sale (este originar din San Diego), și-a făcut un nume - adică chiar în locul în care pictura modernistă târzie s-a desfășurat în cel mai aventuros mod Și totuși sfârșitul mileniului s-a simțit peste tot Starea de spirit s-a adâncit pe măsură ce traversam Atlanticul pentru a privi opera artistului britanic Glen Brown, unul dintre cei mai tineri participanți la Bienala de la Veneția din , care a devenit cunoscut și are multe de spus despre modul în care arta este acum conștientă de sine Esența metodei sale Glen Brown Mark E Smith ca tată Innokenty, Lemn, ulei , x Colecția Van Breda-Price, Santa Monica Mărci de identitate: - constă în a lua o pictură deja existentă, de exemplu, de către unul dintre vechii maeștri și a o rescrie dintr-o reproducere în culori într-un mod pe care el însuși o descrie după cum urmează: desenând, întinzându-l, desfăcând-o așa, apoi că, schimb scara, de parcă ar fi un schelet sau o armătură Apoi am pus deasupra o subvopsire aproape monocromă în două-trei culori, cu care lucrez apoi, uneori distrugând complet desenul original În ultima lună sau două de lucrări la pictură, nu a mai rămas nici o urmă din reproducere În general, aceasta este ceva ca o parodie a lui Frank Auerbach, Francis Bacon, Dali, Rembrandt, Fragonard - dar nu numai Aceasta nu este doar o demonstrație virtuoasă a vigilenței și stăpânirii pensulei, Brown realizează și cu minuțiozitate efectul de îmbunătățire a tehnicii picturale - în cazul lui Auerbach, acestea sunt bucle expresive, vârtejuri de vopsea Cu toate acestea, luând în considerare cu atenție seria în care a reelaborat pictura lui Auerbach "Capul lui J Yu M" ( ), vă dați seama că Brown a reușit să transmită nu numai densitatea și direcția pensulei, ci a dat un accent confuz formei create de umflăturile și depresiunile vopselei și a creat o versiune sculpturală a lui Auerbach (Fig ) ) Cu alte cuvinte, nu pictează un tablou al lui Auerbach, ci o fotografie dintr-un tablou, transformat în sculptură Ceea ce, la rândul său, ne face să credem că "smecheria ochiului", trompe l'oeil, este o altă tradiţie căreia Brown încearcă să se alăture Sau, așa cum a spus-o mai exact artistul însuși: "Principiul modernist este de a arăta structura internă a lucrurilor Eu nu fac asta" Belgianul Luc Tuymans este într-o dispoziție și mai proastă Acesta este un artist cu simplitate înșelătoare și sarcasm greu A devenit celebru atunci când Jan Hoyt l-a invitat să participe la Documenta- din din Kassel și de atunci a fost discutat pe larg O aură de indiferență detașată pare să plutească peste toate lucrările sale, fie că sunt dedicate Holocaustului ("Camera de gaz", ) (Fig ), pedofiliei ("Abuzul unui copil", ), curățării etnice sau obiecte atât de banale precum sticle cu lichid de spălat, abajururi și mănuși Ceea ce l-a făcut pe Tuymans un artist iconic al sfârșitului de mileniu a fost tocmai apelul său consecvent la imaginea unei camere de gazare și a unei lămpi pe un birou - o temă aparent eternă a banalității răului Totuși, la un nivel mai profund de analiză, complexitatea codului de reprezentare al picturilor sale ne obligă să recunoaștem un anumit tip de imposibilitate, irelevanța istorică a înseșii practicii picturii Această impresie este confirmată de obiceiul lui Tuymans de a face o schiță preliminară pe hârtie, în acuarelă sau guașă, și apoi să o mărească din nou la dimensiunea unei pânze mici, păstrând în același timp toată decolorarea și nepăsarea unei mici schițe De fapt, verdele otrăvitor, lipsit de adâncime, culorile albastru pal și roz caracteristice Tuymanilor la toate nivelurile insistă asupra neautenticității lor: nu vedem o imagine de valoare în sine, ci simulacul ei albit, ars, îl vedem ca dacă de pe ecranul unui televizor prost sau împotriva lui Sveta Desigur, Tuymans are propriile sale pasiuni personale - cultul identității naționale flamande, Holocaustul european, scene de violență Într-o serie recentă despre inumanitatea colonizării belgiene a Congo, Tuymans pictează un portret al lui Patrice Lumumba, primul lider liber ales al Republicii independente Congo, al cărui asasinat în , inspirat de CIA și ONU, este încă controversat (Fig ) Luc Tuymans Camera de gazare, Pânză, ulei x cm LucTuyma Lumumba, Ulei pe panza x x , cm Stari de spirit în pragul mileniilor În timp ce lucra la acest portret, la Londra a avut loc o expoziție, destul de în spiritul mileniului, intitulată "Apocalipsa", care a arătat mai multe picturi ale lui Tuymans O femeie moartă cu ochelari portocalii, un bărbat cu barbă, un Maypole, produse cosmetice, o radiografie a coloanei vertebrale - neunite de o idee comună, aceste imagini au acționat ca un fel de aproximare a scarii interne și a texturii picturii, ceea ce i-a mutat într-un registru care necesita luare în considerare cu o privire nepasională și nerușinată Aceste picturi văruite, nerealiste ne provoacă înțelegerea modului în care sunt create imaginile și cum supraviețuiesc într-o lume în care mediul este cinematograful, ca și cum ar spune că temerile și secretele sinistre stau în spatele multor dovezi fotografice și cinematografice ale "autenticității" Apocalipsa londoneză menționată mai sus, cu subtitrarea sumbră Beauty and Horror in Contemporary Art, a durat aproape până la sfârșitul mileniului, la ianuarie , prezentând treisprezece artiști; ei au fost aleși de organizatori pentru a rezuma rezultatele mileniului, pentru a exprima presimțiri și schimbări America a fost reprezentată de Mike Kelly, Richard Prince și Jeff Koons, iar din partea apocalipticismului european au existat (pe lângă belgianul Luc Tuymans și germanul Wolfgang Tillmans) artistul italian Maurizio Cattelan și cu adevărat întruchiparea sfârșitului timpului, Duoul britanic format din Dinos și Jake Chapman Fiecare participant la expoziție a primit câte un muzeu - de către curatori Maurizio Cattelan mu hall - aceasta a satisfacut nevoile instalatiilor ingenioase ale lui Cattelan, care The Ninth Hour, are nevoie de oarecare conviețuire din partea autorităților muzeului Cattelan si a experimentat anterior cu taxidermia într-o serie de lucrări care exploatează gloriile Renașterii italiene și ale culturii post-renascentiste Pe când era băiat la Padova, în fiecare zi în drum spre școală trecea pe lângă statuia ecvestră a condotierului Gattamelata de Donatello ( ); iar ca artist adult, a realizat un animal de pluș dintr-un frumos cal Do-Natella, numit "Novecento" ( ) și l-a atârnat de tavan de ham Cu exceptia în plus, pentru instalația "Dacă un copac cade în pădure și nu este nimeni în preajmă, se aude zgomotul căderii?" ( ) a făcut un măgar împăiat, atașându-și la spate un televizor nou-nouț, de parcă bietul l-ar duce pe poteca de munte până la un sat îndepărtat - astfel a apărut o lume în care diversitatea a fost ștearsă și orice încercare de a acționa sau cunoașterea este supusă unui regim îmblânzitor, uluitor, știri și divertisment La expoziția Apocalipsa, Cattelan l-a plasat pe Papa Ioan Paul al II-lea însuși sub forma unei statui de ceară în haine mari și în mărime naturală în sala care i-a fost alocată: a căzut pe covorul roșu, doborât de un meteorit care a spart muzeul acoperiș de sticlă - așchii sunt împrăștiate în apropiere Această lucrare a fost numită The Ninth Hour ( ) (Fig ) Este surprinzător faptul că papa în interpretarea lui Cattelan este complet insensibil la ironia a ceea ce se întâmplă, deși se crede că este lovit de o stâncă care s-a prăbușit, potrivit Evangheliei, în momentul morții lui Hristos Fața lui este plină de nerăbdare putere și hotărâre de a-și continua munca indiferent de ce, iar mâna ține ferm toiagul pastorului Mărci de identitate: - Inutil să spun că în anul de tranziție a domnit o stare de spirit, ca să spunem ușor, anxietate "Există o temă modernă care va deveni noua mitologie a timpului nostru?" a întrebat retoric curatorul Norman Rosenthal în timp ce deschidea Apocalipsa "În ce moduri noi înțeleg și descriu tinerii artiști realitatea modernă, care implică un viitor necunoscut și nesigur cu care se confruntă omenirea de secole?" Dinos și Jake Chapman, cunoscuți pentru înclinația pentru provocări, au răspuns la ultima întrebare fără echivoc S-au născut în și respectiv, după ce a absolvit Colegiul Regal de Artă din Londra, a lucrat pentru artiștii Gilbert și George, iar în s-a orientat către The Horrors of War de Goya, luându-i drept model pentru micile lor grupuri sculpturale, realizate cu grijă Au topit figurine de plastic, le-au modelat, le-au pictat și apoi, grupându-și îngrijit creațiile într-un cerc, le-au pus pe iarbă artificială A dat gravurilor îngrozitoare ale lui Goya un fel de simpatie bucolica, servind în același timp drept indiciu că orice atrocitate, act de cruzime sau atac de boală poate fi neutralizat - și exact asta se întâmplă - prin insensibilitatea la durere inerentă în cultura noastră În anul următor, Chapmans au făcut propria lor versiune a acelei gravuri Goya înfățișând trei soldați legați de un copac, mutilați și castrați, numind-o fără milă "Fapte pentru morți" Această lucrare, împreună cu o altă și mai complicat intitulată Zygote Acceleration: A Biogenetic Desublimated Libidonal Model (Magnified x ) ( ), a provocat scandal atunci când au fost expuse la infama expoziție Sensation la sfârșitul anului în Royal Academy of Arts la Londra (Fig ) (mai târziu același scandal s-a petrecut la New York) "Accelerarea zigotului" arăta ca un inel monstruos de manechine feminine, toate Jake și Dinos Chapman Accelerație zigotică: model libidonal desublimat biogenetic (Mărire x ), Materiale mixte x x cm goi, într-o singură mărime de adidași, unii cu vagin în loc de gură și urechi, sau penis strâmb în loc de nas Parodând foarte departe lucrările minimaliste rotunjite de la mijlocul anilor ' (vezi Figura ), Zygote Acceleration a exprimat o viziune radical detașată asupra conflictului dintre curiozitatea sexuală banală și dezgustul față de corpul modificat genetic A existat, de asemenea, un indiciu al fascinației Chapman pentru extremele corporale și psihologice: pe de o parte, amuzant, pe de altă parte, dezgustător Aceasta din urmă împrejurare i-a readus la tema războiului, pe care în au ales să participe la expoziția Apocalipsa Au petrecut doi ani pregătindu-și "Iadul", făcând cinci mii de figuri pictate în miniatură: aceștia sunt soldați naziști bestiali într-o luptă brutală cu mutanții goi În nouă cutii transparente aranjate sub forma unei svastici, figuri de jucărie joacă scene sângeroase ale ororilor războiului Pentru cei care au curajul să urmărească, au fost pregătite mai mult de o surpriză: încetul cu încetul devine clar Stari de spirit în pragul mileniilor că mutanții sunt cei care îi bat fără milă pe soldați, deși rezultatul acestei bătălii - schelete reînvie, pești mutanți și scene de canibalism - nu este chiar clar, iar privitorul, absorbit copilăresc de complot, se confruntă cu tot mai multe încercări pentru a-i capta curiozitatea destul de obosită (Fig ) Înșiși Chapmanii spun că cruzimea se hrănește cu cruzime, ca în teoria "eternei întoarceri" a lui Nietzsche În acel moment, la pragul timpului, munca lor i-a forțat să creadă că un secol crud se termină și că urmează unul nou Rămâne să menționăm încă o figură care, de la apariția sa pe scena artistică internațională, a stabilit noi standarde pentru practica expozițională și arta plastică și să găsim în această carieră încă o legătură cu narațiunea căreia ii este dedicat acest capitol Damian Hirst a devenit cunoscut în ca tânăr impresar al unei expoziții în trei mișcări sub titlul oarecum criptic "Freeze" ("înghețat, întărit" - în acel moment Jake și Dinos Chapman Iad (detaliu), - Fibră de sticlă, plastic, materiale mixte în nouă părți piese , x , x , m și parte , x , x , m a existat o nouă modă pentru numele într-un singur cuvânt) Amplasat într-o clădire liberă din zona Portului Londrei, lângă Tamisa, finanțarea a fost oferită de o corporație de construcții care dezvolta zonele portuare, cândva un cartier comercial plin de viață și acum un nou centru de afaceri la est de Tower Bridge Hirst, împreună cu colegii de la Goldsmith College, o instituție de învățământ cu orientare inovatoare, a anunțat un nou vector pentru dezvoltarea artei vest-europene, care a pus capăt "renașterii picturii anilor " și a reînviat interesul pentru platitudinile cotidiene, sexuale nerușinate insinuări și realitățile dure ale vieții și morții O altă caracteristică, o doză solidă de simț studentesc de ironie și umor de stradă, a trezit interesul dealerilor de artă și al comunității internaționale de artă pentru generația lui Richard Peterson, Sarah Lucas, Gary Hume, Ian Davenport și, desigur, însuși Hirst În anul următor, același spirit a dominat galeria Lawrence Monk din New York, iar în autoproclamata "Artă britanică" (nimic mai puțin) a fost expusă la Barbara Gladstone Alte spectacole "de depozit" din Londra au alimentat și mai mult popularitatea; au fost realizate cu sprijinul unui nou jurnal, care a primit titlul nu mai puțin ambiguu "Frieze" (friză) La mijlocul anilor , când magnatul și colecționarul de publicitate Charles Saatchi s-a stabilit ferm în spatele artei tinere britanice (artă tânără britanică), caricaturiștii din ziare și cronicarii seculari s-au îndrăgostit și ei de el, așa că a devenit destul de clar că fără a exista bani și presa pentru o nouă întreprindere Cu toate acestea, succesul cu jurnaliştii nu este în niciun fel egal cu succesul cu istoricii de artă Lucrarea lui Damian Hirst, Imposibilitatea fizică a morții din perspectiva unei persoane vii ( ), a căzut rapid în discredit ca fiind un rezervor simplu și durabil în care un rechin tigru cu piele înota în formol Au urmat vaci dezmembrate, tot in formol, pentru ca organele si scheletul sa fie vazute in detaliu Criticii au vorbit despre faptul că Hirst era obsedat de ideile de moarte, natură, violență - dar nu au fost deloc tulburați de cât de cinic detașat se ocupă de cadavrele animalelor Apărându-l, au făcut apel la vechile tradiții ale animalismului Încetul cu încetul, din ce în ce mai popular și acuzat mereu de nesinceritate, Hirst a devenit un simbol al comportamentului liber și al extravaganței nesăbuite: principalele sale "teme" îi domină opera Mărci de identitate: - artiști ai generației sale și amenință să devină plini de dogme pe măsură ce mileniul trece În esență, criticii înșiși nu știu acum cum să răspundă la locul prioritar pe care violența, urâțenia și, desigur, sexul l-au ocupat în arta contemporană În timp ce "dincolo" este încă jucăria presei tabloide (de obicei extrema dreaptă), cei mai buni artiști ai acestei generații se joacă cu convenții iscusite de punere în scenă și percepție, pe deplin conștienți de conflictul tradițional (și în mare parte gol) dintre "substanță" și "formă" Vorbim acum despre munca fraților Chapman, nominalizați la Turner Prize , sărbătoarea anuală a tinerilor și infamii din Londra În aceeași cameră se aflau Sex, un sortiment strălucitor de schelete putrezite, împroșcat cu sânge à la Goya, și Death- (Fig ), o imitație de bronz a păpușilor uriașe de plastic, oarecum împerecheate pe o saltea care se întinde pe podea S-ar părea că Chapmans au intrat din nou pe teritoriul fraternității tabloide, dar între timp au oferit privitorului posibilitatea de a dezvolta o poziție pentru ei înșiși undeva între poftă și curiozitate, între dorința de a se apropia și de a privi mai bine și auto- civilizat reținere și, în sfârșit, posibilitatea de a realiza un echilibru aproape imposibil, stimulat de sculptura în sine, tehnicile și soluția picturală a acesteia În același timp, inițiații și-au putut aminti de vechiul scandal provocat de experimentul mult mai filozofic al lui Carl Andre, când acesta împrăștie cărămizi de foc pe podea De asemenea, criticii nu au fost de acord cu privire la calitatea producției lui Hirst La fel ca în cazul lui Jeff Koons, ale cărui coșuri de baschet suspendate Hirst le-a văzut fără îndoială (la Galeria Saatchi la expoziția New York Art Today în ), ei s-au separat tocmai pe linia convingerilor politice, adică în problematica despre ce anume poate sau ar trebui să fie o avangardă supraviețuitoare de orice fel În timp ce susținătorii au indicat "realismul" temelor lui Hirst ("viața și moartea"), până în punctul de a ridica cu îndrăzneală "conținutul" deasupra cerințelor de material și formă, criticii New Left Review, precum Julian Stellabrass și Kitty Hauser, l-au descris ca fiind plăcut din punct de vedere estetic și "ușor" din punct de vedere artistic - și, din punctul de vedere al lui Houser, ca incapabil să concureze cu plăcerea plină de viață derivată din muzica pop, tonul și metoda de abordare pe care reprezentanții "uVa" le-au respectat declarativ În timp ce au existat dispute, Hirst a aranjat în prima sa expoziție personală, raportând aproape un deceniu Organizat la Londra la White Cube Gallery, unde, sub titlul caracteristic extins de A Novel in an Age of Doubt: Jesus and His Disciples: Death, Martyrdom, Suicide and Ascension, vizitatorii au văzut lăzi pline cu vechi baloane de laborator și Jake și Dinos Chapman Moartea- , Bronz pictat x x cm replici, ciocane, topoare, tuburi de plastic încolăcite cu sânge uscat, fiecare obiect vorbește despre martiriul unui anumit elev Între timp, capete de vacă sau de taur, pecetluite în formol, stăteau în locul apostolilor, iar a treisprezecea vitrină, goală, cu doar formol, îl desemna pe Hristos (Fig ) Profesorii de teologie au numit ideea "grozitoare, insultătoare și șocante", iar colecționarii din întreaga lume s-au grăbit să cumpere și au cheltuit milioane de lire sterline în două săptămâni Puțini oameni au observat însă că tema "romanului", reflectând o criză profundă a credinței, a fost exprimată conform Stari de spirit în pragul mileniilor Damian Hirst Romantism într-o epocă a îndoielii Instalare la White Cube Gallery, Londra, în esență, organizarea formală a materialului, care în sine este atât o batjocură, cât și un simbol Căci întregul spectacol a fost "instalat" ca o biserică, cu coridoare care duc spre un altar mare, iar un privitor atent nu ar rata aici o referire la plângerea comună că, spun ei, spațiul expozițional modernist amintește prea mult de un sanctuar Între timp, în holul de la etaj, Hirst a prezentat zece pânze negre, "șezând" cu miriade de muște moarte gudronate; cocoloase, mirositoare, erau exact la fel, cu excepția unor mici diferențe în modelul insectelor lipite Fiecare sub numele unei boli mortale precum malaria, ciuma bubonică și Ebola, ei au adăugat atmosfera apocaliptică a noii expoziții a lui Hirst, fără nicio urmă de cinism frivol care anterior îi însuflețise cumva opusele Această funcție de frivolitate, chiar în ziua în care am vizitat expoziția, a fost preluată de London Times: "Ah, Damian Hirst și provocările lui! ea a scris "Cât sufletul tânjește acum după ceva radical precum un peisaj sau un portret!" Mărci de identitate: - Vocile timpului Mike Kelly "Discursuri despre eșec, înregistrate de Julia Sylvester" de la - Mișcarea "Arts and crafts" a văzut lucrurile produse în masă ca kitsch sau mizerie Nu cred că așa simt oamenii despre ele acum Cred că văd lucrul fabricat ca fiind perfect Și este standardul pentru lucrul creat de om , nu asta ceea ce îl precede, toate lucrurile făcute de om sunt un eșec, un eșec în comparație cu el acesta este problema domesticirii, punctul în care devine sfidător de clar că suntem nefirești și că normalitatea, conformitatea cu norma, este o stare dobândită Adolescenții, fiind "adulti eșuați", îi expun pe alții despre maturitatea normală ) Îmi place să cred că munca mea este creată în principal pentru cei cărora le displace Această idee îmi face plăcere Un muzeu poate găzdui orice: orice obiect care merge acolo devine imediat "înalt" din cauza contextului Dar am o problemă cu terminologia: peste "înalt" și "scăzut" prefer "permis" și "reprimat" (adică dacă structura puterii permite posibilitatea de discuție) ) nu un absolut Muzeul respinge sensul lucrurilor Este inevitabil Dar în chiar eşecul stă un indicator al succesului " Jessica Actionar "Conversații cu Lynn Tilman*, p ■ Gunoiul mă interesează extrem de (ca pe noi toți) Îl folosesc pe scară largă în munca mea, deoarece aduce cu sine un proces care continuă indiferent de ceea ce fac cu el Lucrarea va putrezi: nu va fi cu noi pentru totdeauna, în ciuda dorinței noastre ca arta să fie pentru totdeauna Gunoiul este un gunoi dar munca mea nu este despre gunoi Acest lucru este important pentru că unii critici scriu adesea despre munca mea în acest spirit Munca mea este despre lucruri Unele dintre ele sunt gunoi, altele noi, altele vechi Africa, Asia și Europa de Est - Dezvoltarea progresivă a capitalismului în Occident din secolul al XVII-lea până în secolul XXI a dus la un schimb benefic de populație și tradiții culturale Aceasta este o consecință, în primul rând, a expansiunii comerciale și politice, iar în al doilea rând, dacă vorbim de artă, atunci accesul la noi modele tehnice și cognitive de creativitate Fascinația occidentală pentru arta orientală în secolul al XIX-lea și binecunoscutul interes avangardist pentru sculptura primitivă la începutul secolului XX sunt exemple ale unei tendințe productive de "împrumut" Marile cuceriri coloniale ale popoarelor europene, francezi în Africa, britanici în India, Canada și Australia, prin victorii și înfrângeri, au modelat chipul culturii moderne Imersivitatea artiștilor din Europa și America de la sfârșitul secolului XX este doar o fațetă a unei schimbări generale a valorilor critice și a intereselor artistice Opusele lui Chapman, cu denunțarea lor asupra genocidului european, pot fi înțelese ca un epitaf caustic pentru întreaga cultură occidentală Pânze congoleze de Luc Tuymans, prezentate în pavilionul belgian din Veneția în , ca o contribuție la dezbaterea critică extinsă despre postcolonialism care a izbucnit la sfârșitul apartheidului, ca și cum ar fi ecou în Heart of Darkness ( ) a lui Joseph Conrad: ambele conduce să vorbească despre implicarea europeană în alte culturi și despre denaturarea și neînțelegerea lor inevitabile Sfârșitul erei cuceririi coloniale a creat premisele pentru o astfel de schimbare a conștiinței, ale cărei consecințe ne-au atins până acum doar în treacăt Și recentul mare val de reînnoire care a început odată cu prăbușirea Uniunii Sovietice și a Blocului de Est în - iar dezmembrarea sistemului de apartheid din Africa de Sud în , a adus și mai multe pierderi culturilor naționale originale sub atacul puterii economice a Occidentului O altă schimbare istorică survenită în ultimul deceniu al secolului XX, răspândirea rapidă a rețelelor electronice de informații și a capitalului global, a forțat sistemul culturii occidentale să-și reconsidere încă o dată modelele de susținere a vieții Nici un optimism deosebit, nici un pesimism deosebit nu vor fi o reacție demnă la acest lucru Sarcina este mai degrabă de a înțelege procesul S : Kenji Yanobe Proiectul "Costumul atomic": Tancuri, Cernobîl, Vezi fig Ascensiunea Africii și Asiei Orice artist "străin" care lucra în SUA sau Europa în anii și începutul anilor a fost foarte repede făcut să-și simtă identitatea națională Tratamentul americanilor cu concetăţenii de origine africană şi caraibiană sau al europenilor cu imigranţi, de exemplu din India sau Africa, amintea de comportamentul colonialiştilor şi al minorităţilor naţionale dezavantajate în educaţie, sănătate şi bunăstare socială Pentru un artist care reprezintă unul dintre aceste grupuri, intrarea în galeriile de elită și redacțiile revistelor a fost întotdeauna o luptă dificilă pentru a obține succesul comercial, dar acum această stare de lucruri a tulburat mai mult ca niciodată conștiința zdrobită a democrației occidentale Pakistanezul Rashid Arain, ca să luăm un exemplu foarte faimos, a participat la sfârșitul anilor ' și începutul anilor ' în grupul radical "Black Panthers", s-a angajat în auto-educare și, după ce a citit lucrările anti-imperialiste ale lui Franz Fanon, Amilcar Cabral și Paulo Friere, el însuși și-a alcătuit "Manifestul negru" pentru revista Black Phoenix începută în , care, la rândul său, a condus în la înființarea influentului Third Text: Critical Perspectives on the Development of Contemporary Art and Culture Punctul de vedere al lui Arain, exprimat în Manifestul Negru, a fost că "problemele artei contemporane de astăzi sunt o consecință a colonialismului și a atitudinii actuale față de acesta în Occident trebuie să trecem dincolo de considerațiile formale și estetice și să privim factorii istorici , care în ultimele câteva secole au influențat sau suprimat dezvoltarea artistică culturile contemporane ale Lumii a Treia în general și artele vizuale în special, rămân o mlaștină stagnantă în comparație cu Occidentul Arain consideră că, imitând stilurile artistice ale Occidentului, artiștii din Lumea a treia "se privează de rădăcinile lor", că acest lucru "nu numai că îi smulge de propria cultură și istorie, dar duce și la alienare, răcire, supunere față de valori străine , și, prin urmare, întrerupe orice oportunitate de a-și dezvolta arta și de a continua tradiția Referindu-se la cuvintele lui Fanon din "Pământul Blestemat": "Luxul european este o adevărată rușine, pentru că se bazează pe sclavie, se bea din sângele sclavilor și crește direct din solul și subsolul acestei lumi subdezvoltate", el conchide că colonizarea "a suprimat dezvoltarea artei și culturii popoarelor înrobite, oprind dezvoltarea istorică a forțelor lor productive În propria sa lucrare de la mijlocul și sfârșitul anilor , Arain a încercat să prevină universalismul culturii occidentale, jucându-se cu diagonalele minimaliste, destul de spre deosebire de formele directe ale lui Andre sau Judd Aceste diagonale, la rândul lor, trimiteau privitorul la dinamica energiilor sexuale și la modelele decorative ale islamului: "diferențele" lor față de minimalismul occidental de la acea vreme au rămas practic neobservate În lucrările sale ulterioare, Arain a împrumutat pe scară largă tehnicile abstracționismului occidental, dar numai pentru a le contesta în limba lor proprie Sculptura de podea "Cercul Arctic" ( - ), care amintește oficial de opera lui Richard Long în genul land art, a fost alcătuită din sticle goale, care au fost folosite de indienii inuiți canadieni înainte ca colonizatorii occidentali să le introducă în alcool În același sens, The White Line Across Africa ( - ) s-a dovedit a fi o fâșie de oase de animale albite și a amintit de istoria sângeroasă a acestui continent, atât din trecut, cât și din prezent Într-o serie de picturi de tip minimalist pictate în anii și , Africa, Asia și Europa de Est: - Rashid Arain Pictură verde, - Cinci fotografii color cu texte în urdu și vopsea acrilică pe patru panouri de placaj , x , m Arain a mai făcut un pas în încercarea sa de a nedumeri privitorul În imaginea verde , patru panouri verzi (culorile drapelului pakistanez) au fost plasate în jurul fotografiilor cu bazine sângeroase făcute în timpul sărbătorii musulmane de Eid al-Adha, când sunt sacrificate animale, ceea ce ar fi trebuit înțeles ca o parafrază a politicii organizate violenţă Fiecare imagine a fost atașată unui titlu în limba urdu despre evenimente precum arestul la domiciliu al lui Benazir Bhutto sau vizita lui Richard Nixon în Pakistan Dezvoltându-și în continuare ideea de "picturi verzi", Arain a folosit imagini cu cadouri de nuntă primite de sora sa, a la Warhol a multiplicat fotografiile unui vițel pregătit pentru sacrificiu ritual, cu ghirlande de flori în jurul gâtului (Fig ) sau în felul în care Pollock picura cu picături de vopsea înfățișa fragmente de sârmă ghimpată invadând teritoriul steagului verde pakistanez Toate aceste lucrări au exploatat compoziția reticulat familiară abstracționismului occidental, în același timp, parcă, sugerând conținutul care se află dincolo de pragul de înțelegere al privitorului european obișnuit "Acesta nu este doar un amestec de figurativitate occidentală și estică", a scris Arain "Nouă panouri sunt rezultatul lucrului cu foarfecele În primul rând, iau un plan sau panou minimalist dreptunghiular și îl vopsesc în verde, ceea ce implică natură, incompletitudine, tinerețe, imaturitate Apoi acest panou este tăiat vertical și orizontal, astfel încât să se obțină patru panouri, pe care le depărtez astfel încât să se formeze un spațiu în formă de cruce între ele Această cruce este umplută cu material care nu se potrivește cu puritatea minimalismului Arain arată politicos însuşirea ipocrită de către Occident a comportamentului "celălalt", aşa-zisa "lumi a treia", căruia i se permite să se exprime doar atâta timp cât vorbeşte despre ceea ce o face "altfel" Discursul mainstream, spune el, este atât de obsedat de diferența culturală și de identitate, încât nu reușește să se concentreze asupra operei de artă în sine Ascensiunea Africii și Asiei Jimmy Woolulu Instalarea Magiciens de la Terre ("Magicienii Pământului") la Centrul Pompidou, Paris, Atât Arain, cât și alți teoreticieni ai postcolonialismului au spus în mod repetat că problema nu are rădăcinile în colonizați, ci în colonizatori Scriitorii Edward Said, Homi Bhaba Gayatri Spivak, ale cărui lucrări au dat naștere unei întregi subculturi academice în Occident, a contribuit la discuția despre rolul subiectivismului și identității în reprezentarea "celălalt" de către puterea colonialiștilor, despre transformările aduse de violență, inegalitatea și migrația forțată Deși Edward Said nu abordează problemele artei moderne în cartea sa Orientalism ( ), concluziile sale sunt destul de clare Într-o formă sau alta, orientalismul datează din secolul al XVII-lea, iar la începutul secolului al XX-lea a ieșit în prim-plan în lucrările lui Gauguin, Picasso și expresioniștii, care au folosit forme exotice și primitiviste în încercarea de a găsi o modalitate de a o conștiință occidentală mai închisă - iar rezultatul acestei căutări, vai, au devenit doar stereotipuri ulterioare ale plecării omului alb în himerele orientalismului, naivității și "naturalității" Conceptul de multiculturalism, promovat agresiv în anii și în lucrările lui Bhaba, a întâmpinat însă rezistență din partea lui Arain Pentru Arain, multiculturalismul este un instrument al ambițiilor imperiale care există și astăzi, deși nu mai este universal și deschis El amintește că artiștii au migrat întotdeauna între culturi, nu din constrângere, nu din sărăcie, ci pentru a se împlini în sisteme prospere din punct de vedere economic Cea mai puțin atractivă versiune a multiculturalismului, spune Arain, "este atunci când cei care fac arta din fostele colonii colaborează cu instituțiile de artă din Occident în promovarea unui produs care poate fi numit exotism post-colonial " Ei bine, probabil că ar fi nedrept să considerăm atât de negativ eforturile curatorilor în favoarea asimilării Trebuie făcute mai multe rezerve În primul rând, nu toți artiștii introduși de curatori în sistemul expozițional occidental nu sunt din fostele colonii europene În al doilea rând, mișcarea fizică a unui artist de la o cultură la alta nu mai este singurul motiv pentru a atrage atenția istoricilor de artă: expozițiile personale sau articolele de reviste bogat ilustrate pot fi puse în scenă indiferent de locul în care trăiește sau lucrează artistul Și al treilea: datorită oportunității de a călători, tot mai mulți artiști la începutul secolului se identifică cu mai multe națiuni deodată Naționalitatea devine o idee șocantă Aceste circumstanțe pot fi ilustrate una câte una, pe rând O întreprindere panoramică și ambițioasă a anilor optzeci a fost expoziția de succes Magiciens de la Terre (Magicienii Pământului), desfășurată la Centrul Pompidou în (Fig ) Curatorii, Jean-Hubert Martin și Marc Francis, au încercat să reprezinte amplitudinea culturilor prin reunirea artiștilor contemporani din întreaga lume pe o bază strict etnică, ca "născuți într-o anumită cultură" Prin plasarea lui Niche Kayi Bairahariya din Nepal, Dossa Amida din Benin, Sandy Jack Akpan din Nigeria, Inuit Paulosi Kunilusi și australianul Jimmy Woolulu alături de nume europene consacrate precum John Baldessari, Hans Haake și Nam June Paik, curatorii ridică îndoieli dacă este aproape -politica colonială în forma sa modernă Benjamin Buchlo Africa, Asia și Europa de Est: - a exprimat într-un interviu cu Martin că proiectul miroase a "imperialism cultural și politic pentru că necesită ca aceste culturi să-și prezinte produsul cultural pentru inspecția și consumul nostru"; că a căzut victima "cultului autenticității proverbiale, care nu este contrariat să forțeze alte practici culturale să rămână în ceea ce noi considerăm ca fiind "primitive" și "altele"" Expoziția a evocat impresii puternice și o mulțime de răspunsuri, dar obiectivul proclamat al lui Martin de a "prezenta artiști din întreaga lume și de a părăsi ghetoul artei moderne occidentale unde am fost închiși de atâtea decenii" a cauzat într-o oarecare măsură pericolul încă o falsificare a ideilor despre arta modernă pe care Occidentul le scoate pentru a se alătura magiei străine, care, ca de obicei, lipsește mereu acasă Cu toate acestea, Magicienii s-au bucurat de un succes incontestabil și au rămas în memorie (parțial datorită catalogului de lux), ca să nu mai vorbim de faptul că mulți artiști, necunoscuți până acum, au fost recunoscuți de lume Compartimentul dintre faima în creștere și inevitabila denaturare a sensului care însoțește asimilarea însoțește în mod inevitabil foștii coloniali atunci când întâlnesc Occidentul Poziția artiștilor din naționalități înlocuite istoric de albi, precum indienii din America de Nord, a fost, de asemenea, neîndulcită Indienii Cherokee Edgar Hip-of-Birds și Jimmy Durham abia se încadrează în sistemul artistic occidental, datorită faptului că curatorii au pus în circulație acele simboluri de identitate pe care acești artiști s-au arătat mai întâi a fi În cazul lui Durham, este vorba despre cranii, pene, bucăți de lemn, bețe și glume corporale ușoare Durham a fost implicat în mișcările politice amerindiene din anii și , apoi a plutit până când a aterizat la o mică expoziție din New York, Beyond Aesthetics, unde în și-a arătat munca cu portoricanul Juan Sanchez Puterea lui Durham constă în capacitatea sa de a expune un curator sărac care încearcă conceptul de "autenticitate" pe culturi pe care nu le înțelege "Autenticitatea este un concept rasist care funcționează pentru a ne ține închiși "în lumea noastră" pentru comoditatea societății principale", spune Durham, referindu-se la o societate legată de noțiunile de auto-stăpânire individuală, autosuficiență și proprietate Toate aceste calități sunt categoric incompatibile cu modul în care se percep nativii Americii: "Valoarea pe care cultura europeană o acordă suveranității cetățeanului și proprietății sale private străin de conștiința indianului american, care se recunoaște ca parte integrantă a comunității, a cărei istorie și cunoștințe sunt imprimate în granițele țării sale natale Sau iată altul: "Ni s-a dat autenticitate - ne este impusă - de aceea, indienii vor să fie autentici, mai ales în ochii celor care ne văd ca atare" Ideile artiștilor indieni despre modurile de reprezentare artistică sunt atât de subordonate conștiinței publicului alb, încât fiecare dintre ei cooperează în felul său la crearea "naivului" de care mitologia albă are nevoie pentru a se simți completă Și totuși, acest paradox, combinat cu înclinația naturală a indienilor din America de Nord pentru jocuri de limbă, glume și ironie, s-a dovedit a fi bun ca caracteristică principală a sculpturilor și imaginilor auto batjocoritoare ale lui Durham Se ciocnesc de așteptările publicului occidental, chiar și în cadrul esteticii energice a subcutărilor și a "smochinelor în buzunar" De exemplu, Autoportretul său pretinzând a fi Rose Levy ( ) este bogat în ironia lui Duchamp, exprimată cu o putere care depășește cu mult recurgerea obișnuită la tehnicile lui Duchamp (Fig ) Ascensiunea Africii și Asiei Jimmy Durham Autoportret pretinzând a fi Rose Levy (detaliu) Creion, acrilice, fotografie color Opera parodică și laconică a lui Durham exprimă nu identitatea de sine a tribului Cherokee, ci identitatea pe care colonistul alb o oferă Cherokee "Unul dintre cele mai teribile aspecte ale vieții noastre astăzi este că niciunul dintre noi nu simte autenticitatea noastră Nu simțim că suntem indieni adevărați Ne simțim în mare parte vinovați și încercăm să ne ridicăm la înălțimea așteptărilor omului alb" Cine este acest Rose Levy? Se pare că întruparea evreiască a alter ego-ului feminin al lui Duchamp, "Rose Selyavi" (o piesă de teatru cu expresia "Eros, c'est la vie") Cu toate acestea, silueta lui Durham este distinct masculină și nu seamănă deloc cu Marcel Duchamp în rochia unei femei "Cherokee sunt un popor amuzant", a spus Durham, "intotdeauna glumim Cred că întotdeauna a fost așa Cred că este o apărare împotriva a ceea ce ni s-a întâmplat în ultimele trei secole" Durham se numește întotdeauna un artist contemporan, nu unul indian Aceasta, probabil, este o încercare conștientă de a evita stereotipul că "indianitatea" este un aspect al unei culturi îndepărtate din punct de vedere geografic și istoric Această reacție jucăușă și totuși sarcastică la contextele de identitate oferite de modernismul occidental metropolitan s-a dovedit a fi literalmente definitorie pentru arta postcolonială recentă: din punctul de vedere al curatorilor și criticilor de seamă ai Occidentului, ea a devenit o sursă de puterea și claritatea acestuia Relocarea fizică a artiștilor la New York, Londra sau Berlin, desigur, nu este necesară - deși ajută Oricum, strategia este aceeași De exemplu, încercarea de a folosi limbajul discursurilor mainstream a inspirat artiști canadieni marginalizați, precum Jane Ash Poitras din Cree și Shelley Nyro din Mohawk Se dovedește, de exemplu, că opera lui Nero este paralelă cu Sherri Levine și Cindy Sherman, nu numai strategic în utilizarea dovezilor fotografice pentru a sfida așteptările vizuale ale culturii masculine și nu numai formal în utilizarea limbajului fotografic sau a referințelor cinematografice, dar tot în schimbarea sa ironică a percepţiei omul alb în raport cu grupuri de oameni ale căror tradiţii le înlocuieşte treptat şi dureros cu ale sale Pentru fotografia mică, colorată manual, Rebel, Niro și-a fotografiat mama, sprijinindu-se în cot, impunător pe portbagajul împroșcat cu noroi al mașinii familiei Africa, Asia și Europa de Est: - (Figura ) Parodând imaginile publicitare stereotipe "frumusețe și limuzină", ea erodează cu pricepere noțiunile de frumusețe, proprietate și statut ale culturii dominante Astfel de gesturi de "nativi" pătrund cu succes pentru a submina discursurile artei occidentale, pentru că își adoptă limbajele și codurile - chiar și cele avangardiste Aici marginalul își folosește marginalitatea tocmai pentru a ocupa și, după ce a ocupat, pentru a muta centrul Migrația postcolonială a artiștilor contemporani din culturile oprimate sau îndepărtate către metropolele prospere și eclectice din punct de vedere cultural ale Americii și Europei va rămâne în istorie ca marea migrație culturală din ultimele două decenii, cu o amploare și o structură a acestei schimbări care nu poate fi descris într-o singură carte, iar o expoziție nu poate fi acoperită După cum arată ultimele trei exemple, acest proces este la fel de complex ca politica mondială în sine Poate supraviețui unei asemenea schimbări o viziune omogenă, uni-liniară a artei moderne occidentale? În același mod, atunci când se deplasează în Est, ochiul occidental întâlnește aspecte ale propriei culturi moderne târzii, ale căror rădăcini le-am uitat, le-am înțeles greșit sau nu le-am observat Când artista japoneză Yoko Ono a stat pe scena Carnegie Hall în , interpretând spectacolul "Cut Piese", și cei prezenți cerut să o dezbrace, tăindu-i bucată cu bucată din rochie, gândul la meditații budiste dezinteresate ar fi putut ocoli observatorul occidental De atunci, în arta japoneză putem observa în acel xy două fenomene opuse, dar complementare mediu pre-dzhestvennoe, care sa asimilat cu succes în Occident Primul, care a apărut din roadele revoluției consumului de înaltă tehnologie din Japonia anilor , introduce tehnica vidului și a repetiției în noi forme de media maniere Într-o instalație publică mare pentru o expoziție din Seul , Takehito Koganezawa din Tokyo a creat un cadru video tremurător în care doi tineri se uită la vizitatorii plini de viață de dedesubt cu expresii amabile pe fețele lor Această lucrare a crescut semnificativ între o publicitate video pe care nimeni nu știe ce și un comunicat de presă complet lipsit de sens La celălalt capăt al spectrului tehnologic Shelley Niro Rebel, Fotografie alb-negru colorată manual au existat spectacole ale lui Shi-haru Shiota, originar din Osaka, în care fetișul tehnologiei a fost respins în mod dramatic naira pentru a contacta direct cele mai joase forme de materie fizică care se puteau găsi Există aici un ecou interesant cu hepiningurile dadaiste ale grupului Gutai, create în ca răspuns la contextul artistic reacționar al epocii Apoi Shiraga, Yoshihara, Murakami și alții au creat imagini folosind vopsea, lut și hârtie în cursul unui anumit timp cu un "gest aleatoriu" Pentru Shiota, spectacolul "Baie" ( ) este tipic Cufundată într-o baie de noroi și slime, și-a aruncat-o pe cap, ulcior după ulcior, făcând-o încet și monoton, ceea ce nu numai că a depășit cultura clasei de mijloc natale, nebună de curățenie, dar a făcut și un ciclic Ascensiunea Africii și Asiei Shiharu Shiota Baie, Performanță, cadru video ceremonia punerii măștii, scoaterii și reînnoirii ei prin tăgăduire de sine, supunere la disconfort și jos (Fig ) unde locuiește acum Shiota, reputația ei de artist de avangardă de tip aproape tradițional japonez Se poate admite sincer că idiomul performanței, care a modelat modernismul occidental de la fondatorii săi, Alan Kaprow și Robert Watts, și-a avut rădăcinile cele mai adânci nu în dadaismul european, ci în practicile spirituale orientale, asceza, transcendența și structurile neliniare care îmbrățișează contradicții și schimbare Exprimarea atitudinilor antice budiste, taoiste sau confucianiste în societățile de astăzi avansate tehnologic nu este deloc simplă - și devine și mai greu de înțeles atunci când sunt supuse represiunii coloniale sau politice în statele Asiei moderne Să luăm Taiwanul După o lungă colonizare japoneză ( - ), acolo a condus Partidul Naționalist Kuomintang cu sprijinul Statelor Unite, iar în anii a început așa-numita "mișcare nativistă", susținând dobândirea unei identități pierdute, "re -Chitanizarea" culturii taiwaneze și rezistența la occidentalizare susținută de regimul militar, care a funcționat până în Abia atunci au apărut idei mai liberale: un semn în acest sens a fost expoziția "Dadaism internațional", deschisă în în noul Muzeu de Finețe Arte în Taipei Tensiunea critică dintre identitatea "națională" impusă și alura capitalismului occidental a fost exprimată în gesturi de avangardă care recurg la testarea rezistenței fizice ca formă de exprimare politică Așadar, în , Li Ming Pen a încercat să depășească km pe picioare în patruzeci de zile (ideea a eșuat), iar în a cărat pe spate o încărcătură de kg timp de zile, fixată acolo cu un lanț cu un lacăt Lee a susținut că este mai ușor să suportați această povară decât să depășiți presiunea socială și politică a puterii În , performanța sa "Nici alergare, nici mers" a fost exprimată în participarea la maratonul național - el Africa, Asia și Europa de Est: - s-a mișcat în patru picioare și a ajuns la linia de sosire în fața palatului prezidențial cu două săptămâni mai târziu decât restul participanților la maraton - spre nemulțumirea evidentă a poliției Compatriotul său Chen Chizhen și-a exprimat protestul politic cu același risc personal În timpul legii marțiale, când demonstrațiile politice erau interzise, el a organizat spectacole pe străzile aglomerate ale orașului, care păreau acțiuni "obișnuite" și, în același timp, provocatoare politic Recent, Chen a lucrat cu fotografia digitală, creând metafore îndrăznețe pentru violența politică De exemplu, în Învierea sa ( ), concetăţenii bolnavi, cu un fel de ham pe organele genitale, zac şi mor în lumina artificială rece a unui hol de metrou sau a coridorului spitalului (Fig ) Expresioniste ca formă și conținut, astfel de lucrări exploatează posibilitățile de manipulare fotografică într-o manieră care se opune vehement utilizării sale obișnuite în reclame și reviste lucioase Prevăzând posibila declanșare a epidemiei, Chen spune că oamenii de pe stradă sunt înstrăinați de realizările științei, care ar trebui să le îmbunătățească viața O cantitate semnificativă de filozofic în arta taiwaneză - dacă nu focalizarea sa politică - poate fi găsită în opera lui Teching Xi Pictor de pregătire, Xi și-a început cariera de spectacol când a sărit dintr-o "fereastră foarte înaltă de la etajul doi" din Taipei, făcând acest lucru cu o dăruire atât de metaforică și fizică încât a rămas în memoria culturală a compatrioților săi chiar cântând cum în ilegal a emigrat la New York, unde a continuat să aranjeze Chen Chizhen Renaștere, Fotografie color Ascensiunea Africii și Asiei și TechingSy Spectacol de un an, - fotografie documentară "performanțe de supraviețuire" care au trecut aproape neobservate până la expoziția sa retrospectivă din Performanțele lui C se remarcă prin relația lor disciplinată cu timpul și interacțiunea dintre durata timpului și problemele de supraviețuire, repetiție, abstinență și renunțare la formele convenționale de plăcere Toate condițiile sunt stipulate în prealabil în "contractul" dintre artist și publicul său, care este valabil un an A fost pentru o astfel de perioadă, în timp ce derula proiectul "Cage" în - , Xi s-a închis în pod într-un dulap cu gratii, cu obligația să nu vorbească, să nu citească, să nu scrie, să nu se uite la televizor și să nu asculti radioul; singurătatea era întreruptă doar de un asistent care aducea zilnic mâncare și scotea o găleată de canalizare și chiar, uneori, curios, care a venit să se asigure că acțiunea are loc cu adevărat În timpul spectacolului "Time" ( - ), Xi a apăsat butonul ceasului de șah la fiecare oră, douăzeci și patru de ore pe zi, din nou timp de un an, iar camera time-lapse a făcut un cadru înghețat de fiecare dată când a fost apăsat, așa că acum pe DVD puteți vedea întregul an comprimat în șase minute Tot anul următor (proiectul s-a numit "Godich Xi a petrecut în aer liber, nemergând nici măcar la magazin să cumpere mâncare (Fig ), singura sa încălcare a fost incidentul când, după o ceartă de stradă, a fost târât cu forța pentru interogatoriu la poliția din New York statie Ultimul său de până acum, al șaselea în treisprezece ani, din până în , un spectacol de un an a fost să "rămână în viață" până la noul mileniu, pe decembrie, dar altfel nu face absolut nimic care să poată fi considerat "artă" Astfel de spectacole - acum încorporate în mod egal în mitologia artei de avangardă taiwaneză și în scena artistică internațională din New York - aduc la (și dincolo de) însăși limitele expresiei artistice acceptabile o serie de întrebări despre conceptualism, arta documentară, comportamentul personal și social , iar întrebările acestea nu vor fi niciodată un răspuns clar Care este compromisul dintre riscul personal și disconfort și exprimarea publică a ideilor? Cât sau cum sunt necesare puține dovezi documentare pentru a restabili avangarda o operă distică ca structură temporală și existențială care în toate celelalte privințe arată ca o abatere de la formă, acțiune și compoziție? Ka Care sunt limitele și limitele aducerii artei în viață sau vieții în artă și în ce circumstanțe suntem pregătiți să permitem posibila dispariție a diferențelor? Pe măsură ce Xi se mută din îndepărtatul Taiwan la New York agitat, cât de mult din acțiunile (sau inacțiunile) sale trebuie transferate și cu ce câștiguri și pierderi? Și, în sfârșit, acum că Xi a renunțat chiar și la arta "consumătoare de timp" (cum o numește el) care și-a făcut numele, suntem înclinați să spunem că nu mai este artist - sau această categorie este elastică până la punctul în care poate rezista la asa ceva? Se pare Întrucât trebuie înțeles că, cu cât semnele fizice ale artei avangardiste sunt mai nesemnificative, cu atât mai politizat creatorul acesteia Influențe reciproce ale semnului și obiectului, care au marcat avangarda occidentală încă de pe vremea grupului Africa, Asia și Europa de Est: - "Gutai" sau expresionismul abstract, a demonstrat cât de necesari sunt acești doi termeni unul față de celălalt, chiar și în cadrul aceleiași culturi Traducerea gesturilor din limbajul corpului în limbajul cultural în contextul migrației nu face decât să complice semnele de anxietate și preocupare pe care le explorăm în această carte A privi cea mai îndrăzneață artă expresivă din China continentală de la liberalizarea eșuată din anii înseamnă să te confrunți direct cu misterele similare ale traducerii "Carne politizată" este termenul dat de unul dintre critici formelor cele mai experimentale ale noii avangarde chineze, dar a cui este aceasta politică, pentru cine? Tradițiile originale chineze au fost perturbate de intervenția ideologiei comuniste a egalitarismului și colectivizării la înființarea RPC în ; în Revoluția Culturală de la sfârșitul anilor și începutul anilor , această influență distructivă a atins punctul culminant Apoi, în anii , alianța violentă dintre maoism și budism s-a confruntat cu tentațiile valorilor pieței occidentale - și de atunci, implicarea Chinei în comunitatea internațională a luat mai multe forme Gama de medii și tehnici artistice prezentate la remarcabila expoziție de avangardă chineză de la Palatul Național al Artelor Plastice din Beijing în februarie - cu doar patru luni înainte de masacrul din Piața Tiananmen - a fost dovada unei renașteri culturale În esență, "Avangarda chineză" s-a dovedit a fi un reportaj retrospectiv a de artiști care și-au câștigat faima în anii prin munca lor sinceră și îndrăzneață Expoziția a devenit o expresie a triumfului independenței asupra mecanismului de control oficial Grupul chinez Da Da a întins o frânghie peste tot în clădire cu numele atașat la intervale de metri Wenda Gu, care locuiește la New York din , și-a expus fotografiile Întreaga sală a fost plină de sculpturi, instalații și picturi pe pământ ale Grupului de Cercetare Cultură Sud-Vest și picturi de Wang Yushen și Liu Xiaodong Apoi, picturile studentului Fang Lijun au atras mai întâi atenția publicului - și în curând Fang a obținut un efect suprarealist, amuzant și eminamente deranjant (Figura ) Editor de reviste Fang Lijun № - Ulei pe panza ■"Dacă expresiile faciale sunt scrise foarte precis, iar mișcările și ipostazele sunt transmise indistinct, imaginea devine puțin eșuată cu toate acestea, cel mai realist portret surprinde aceste emoții indefinibile și, prin urmare, formează spațiu, trecând de la concret la incomensurabil Pentru a picta corpul uman, folosesc fara a o amesteca, vopseaua pe care producatorul o vinde sub denumirea de "flesh color" Dacă ochiul percepe acest lucru ca fiind absurd, atunci se poate considera dovedit că multe idei care ni se par naturale sunt absurde Ascensiunea Africii și Asiei Fine Arts din China Gao Minlu a scris în catalog că "sufletul artei contemporane este conștientizarea modernității, adică autocunoașterea și o nouă înțelegere a modului în care oamenii există astăzi, care este relația lor cu lumea și universul în care ei Trăi " Sloganul pictural al expoziției a fost un afiș cu semnul rutier "Fără întoarcere" Expoziția "Avangarda chineză" a marcat o nouă piatră de hotar în genul spectacolului La deschidere, artista Xiao Lu a filmat o piesă pe care ea însăși a realizat-o cu Tang Song Expoziția a fost imediat închisă, iar trăgatorul a fost arestat Încă din epoca Tiananmen, arta spectacolului chineză a intrat în subteran La începutul anilor , așa-numitul grup East Village din Beijing a început să susțină spectacole undeva departe de ochii poliției, doar pentru invitați Și totuși, invazia pieței occidentale și conflictele rezultate în mintea consumatorului au îndreptat artiștii către acțiuni provocatoare sexual, diametral opuse politicii "oficiale", susținând arta tradițională și realismul socialist Lucrarea lui Ma Lumin, o figură printre cunoscătorii occidentali ai legendarului, exemplifica acest gen În , a venit cu un personaj androgin pe nume Fen Malyumin: un artist îmbrăcat ca o femeie într-o rochie înflorată, combinând alchimic ambele sexe, se masturbează în fața unui public invitat și apoi bea sperma În , Ma a făcut o variație pe aceeași temă la controversata expoziție Inside Out din New York; gol, a invitat vizitatorii să stea în apropiere și să facă poze Astfel artistul care a ținut mâna pe coborâre și pe sine Zanghuan America mea (Dificultăți de aclimatizare), Africa, Asia și Europa de Est: - a determinat momentul filmării, a devenit spectator al propriei spectacole dedicate problemei migrației culturale și, probabil, erorilor de traducere Și iarăși - doar corpul migrează între continente și culturi, sau între o enclavă de cultură domestică și alta: ; iar în procesul de traducere a culturilor, este atât de ușor să ascundeți sensul enunțului original Forța motrice din spatele spectacolelor chinezești a fost adesea un sentiment de furie extrem de puternic, cauzat atât de presiunea autorităților, cât și de invazia unei culturi materialiste extraterestre (în special americane) Este suficient să-l numesc pe Shen Qi din grupul secolului , care și-a tăiat degetul mic în semn de protest față de masacrul din Piața Tiananmen și, în ultimii ani, a injectat droguri chinezești în găini vii, i-a mutilat, i-a urinat pe trupurile învinețite, totul în semn de protest față de producție mecanizată hrană pentru unitățile de fast-food din China modernă În spectacolul "The Funeral of Ice" ( ) ținut în timpul solstițiului de vară, artistul Ki Li și-a acoperit corpul cu gheață, astfel încât căldura emanată din corp să transforme gheața în apă; astfel spectacolul urma să se încheie cu moartea lui Dar, de fapt, Lee a reușit să fie internat în spital, expoziția a fost închisă, iar artistul a petrecut încă șase luni în închisoare, apoi s-a sinucis fără martori; ulterior, în , această tragedie a stat la baza filmului Frozen de Wang Xiaoshuai A vorbi despre astfel de evenimente înseamnă a fi conștienți nu numai de gradul de lipsă de libertate politică pe care trebuie să-l îndure tinerii artiști asiatici - Lee, cu metafora sa despre "topire", a vorbit destul de clar în favoarea unui dezgheț cultural mult așteptat, ci și a valorilor existenței corporale la care tinde omul occidental, nu împarte și, cel mai probabil, nu poate împărți Zanghuan, de asemenea membru al grupului Beijing Oriental Village, scrie scenarii care necesită mulți participanți și rezistența fizică a artistului Acesta din urmă a fost demonstrat în cadrul spectacolului " kg" ( ), când artistul, legat și călușat, a fost suspendat de tavan, iar sângele a picurat din tăieturile care i-au fost făcute Și în lucrarea sa ulterioară, My America (Dificultăți de aclimatizare), interpretată la Muzeul de Artă din Seattle în (titlul amintește de opera lui Boyce din ), Zang gol stătea cu picioarele în apă, iar bărbați și femei goi din Europa cursă pe trei niveluri alergau aruncând din când în când pâine în el A început ca un fel de ritual de rugăciune budist, acțiunea s-a încheiat cu un bombardament de pâine Toate acestea au evocat gânduri de reverență occidentală pentru tăcerea Orientului, de dependență economică dintre lumile occidentale și orientale și poate și de calitatea de "victimă" a culturilor orientale sub amenințarea bombardării valorilor occidentale (Fig ) Emigrarea recentă a lui Zhang la New York a făcut posibile spectacole mai mari și mai complexe, iar problemele chinezești sunt "traduse" în limbi care permit dialogul internațional mult dorit Renașterea est-europeană Fără îndoială, economia de piață occidentală a jucat un rol proeminent în ultimul val de liberalizare care a urmat morții lui Deng Xiaoping în Case de licitații influente de rangul Sotheby's și Christie au organizat licitații de artă contemporană chineză încă de la începutul anilor ' și Europa și Statele Unite au măturat mai multe expoziții itinerante care au contribuit la promovarea reputației, dacă nu a artiștilor înșiși Renașterea est-europeană A urmat progresul artei contemporane în Rusia post-sovietică și în țările fostului bloc de Est, o altă regiune geopolitică care, după prăbușirea comunismului totalitar, s-a trezit în relații cvasi-coloniale cu influența culturală și puterea economică a Occidentului un model similar O astfel de afirmație are nevoie de unele explicații Artiștii contemporani din Rusia știu că Kabakov, Komar și Melamid, Leonid Lamm, Leonid Sokov și alții trăiesc și lucrează acum la New York În plus, ei știu că colecțiile uriașe de artiști "nonconformiști" postbelici sunt expuse magnific la Muzeul de Artă Zimmerli de la Universitatea Rutgers din New Jersey, unde servesc ca o fereastră unică către o lume dispărută Ei sunt, de asemenea, la curent cu jurnalele de artă occidentale care generează discuții și își construiesc reputații, sistemul de galerii expoziționale private care își asumă riscul de a arăta opera unor talente necunoscute și hrănesc o piață de artă avidă de noutate Tinerii artiști din toată Europa de Est caută oportunități de a apărea la bienale și trienale, care se înmulțesc în orașele din Europa, America, Asia, chiar Australia Și surprinzător: oricât de modestă ar fi reputația artistului în cercurile internaționale, în acest "trib nomad", în cuvintele unui critic rus, reputația sa internă este întotdeauna mai scăzută, iar în reviste de artă, la radio și la TV Aceasta este o condiție dureroasă Pe de o parte, Rusia încă nu are o infrastructură artistică: instituții de învățământ, reviste, galerii publice și private dedicate artei contemporane - pentru o națiune de această amploare și prestigiu, unul, doi și trei pot fi numărați pe degetele unei mâini Sistemul de schimb de informații este slab și prost securizat Cele mai multe orașe rusești au apărut din ruinele URSS ponosite și înapoiate, care este înseninată doar de o patina nostalgică și material fotogenic, deși teribil de disparat Pe de altă parte, tradițiile rusești din epoca sovietică și pre-sovietică oferă artistului multe roluri: el este un filozof, un șaman, o figură politică, un magician și un oracol - pe scurt, întruchiparea enormului putere socială și morală Distanța dintre aceste tradiții și realitatea actuală este cea mai dramatică Oleg Kulik Iubesc Europa, dar Europa nu mă iubește , Performanţă Berlin În această versiune a spectacolului, Kulik a portretizat un câine Era gol, alerga în patru picioare, molesta trecătorii până a fost dus la poliție Africa, Asia și Europa de Est: - Și totuși, urmând o altă logică, arta contemporană de la Moscova și Sankt Petersburg a reușit să extragă energie creativă din această ghicitoare Criticul Yekaterina Dyogot subliniază una dintre sursele sale ca fiind faptul că, începând cu anii , mai puțini oameni din Rusia au crezut serios în comunism și, din moment ce erau atât de puține oportunități de carieră, artiștii și-au îndreptat energia creativă către hobby-urile lor, "proiectele" secrete și doar pentru a supraviețui: pricepere astfel acumulată, care acum iese la iveală în diverse manifestări, cunoscută sub numele de "artă" În al doilea rând, Tar ne amintește că, după prăbușirea URSS în , țara a făcut o întoarcere spre imprevizibilitatea și haosul său inerent și nu a făcut-o în mod conștient și nu de la sine, ci de drept - și astfel, în principiu, a adus ea însăși dincolo de limitele înțelegerii din punctul de vedere al majorității observatorilor occidentali Lovitura eșuată din , o serie de erori militare grosolane în Cecenia, criminalitatea stradală, terorismul intern, suprarealismul politic sub forma vechilor comuniști care și-au schimbat culorile pentru a se adapta la relațiile pseudo-piață - aceste realități s-au transformat rapid, potrivit lui Degot, " într-un proiect estetic total mai puternic decât și-ar fi putut imagina orice artist " Rezultatul a fost "acționismul" - termen împrumutat de la mișcarea vieneză din anii ' - care proclamă un profund dispreț față de bucuriile formale ale artei și cea mai mare incertitudine cu privire la noua identitate rusă tentativă, atât în ochii lor, cât și în omologii lor Alexander Brener Prima mănușă, Spectacol, Moscova ochii Occidentului De exemplu, "post-traumatic", în cuvintele lui De- Ei bine, acțiunile lui Alexander Brener și Oleg Kulik au scos în evidență tot ceea ce este instabil, nesistematic, haotic - și au fost primite cu interes în Occident În acțiunea din , înfățișând un câine care latră, își face nevoile, mușcă trecătorii, Kulik a atras atenția principalelor ziare din Moscova și a postului local de televiziune, iar apoi a presei de artă din Germania, Marea Britanie și SUA (Fig ) ) În cealaltă acțiune a lui, "În inima Rusiei", Kulik a prefăcut sodomia cu animalele și și-a băgat capul în vaginul unei vaci: acesta ar trebui înțeles ca un simbol politic al colectivizării forțate Alexander Brener, pe de altă parte, a încercat să restabilească o formă de identitate corporală personală care era prescrisă ritual (cel puțin oficial) în temeiul totalitarismului și a susținut că astfel de încercări au fost de obicei nereușite La mijlocul anilor , era pe trotuarul orașului, pe vreme geroasă, a încercat să copuleze cu soția sa De asemenea, a încercat să pătrundă în Ministerul Apărării pentru a-i pune papuci pentru ministru: iar în apogeul războiului din Cecenia, a sărit în jurul Pieței Roșii în mănuși de box, strigând că îl provoacă pe Boris Elțin (Fig ) ) Mai târziu, în , în timpul unei acțiuni la Muzeul Stedelijk din Amsterdam, Brener a pictat un semn de dolar pe capodopera lui Malevich "Pătrat alb pe fundal alb" cu vopsea spray verde, pentru care a fost arestat și închis Iar Avdey Ter-Oganyan, care acum predă "arta provocării" la propria sa mică școală de artă, a fost judecat și condamnat la închisoare pentru că a spulberat în mod public o icoană venerată cu un topor Astfel de interacțiuni catastrofale cu rutina de zi cu zi sau semne culturale sunt un semn al agoniei îndurate de o anumită parte a artei contemporane rusești care a fost văzută în Occident și Renașterea est-europeană Vladimir Dubossarsky Festivalul recoltei, Pânză, ulei x , m chiar, așa cum era de așteptat, s-a atins un anumit grad de neînțelegere: aceste acțiuni, prin definiție, nu sunt transportabile și unice, nu pot fi plasate în colecțiile muzeale, trăiesc doar în memorie Declinul economic brusc din Germania și Japonia, combinat cu recluziunea obișnuită a muzeelor occidentale, a însemnat că arta rusă contemporană, cu foarte puține excepții, va rămâne un teritoriu neexplorat Aceeași concluzie este valabilă în general pentru Europa Centrală și de Est Pe de altă parte, aventurozitatea și spiritul antreprenorial al curatorilor de muzee, care au organizat mai multe expoziții itinerante notabile în anii , au deschis lumii o mișcare artistică atât de trecută precum realismul socialist Cea mai atentă dintre acestea, "Agitație pentru fericire", desfășurată la Muzeul de Stat al Rusiei și la locurile auxiliare din Finlanda și Germania, pentru prima dată în decenii, a prezentat arta ideologică tendențioasă a anilor lui Stalin, pânze monumentale cu șoferi de tractor veseli , gimnaste entuziaste si aparatchik de pupa În sine, acest lucru a fost semnificativ pentru acea parte a publicului care își amintea încă anii și , dar s-a dovedit a fi important pentru artiștii mai tineri care s-au născut prea târziu pentru a vedea multe dintre picturi cu propriii ochi și acum erau convinși a pictorialului puterea și alfabetizarea tehnică a artei susținute și supravegheate oficial Inutil să spun că au existat o mulțime de mostre pentru parodii Astfel, pictorul Vladimir Dubossarsky a luat ca prototip celebrul "Festival al recoltei" de Alexander Gerasimov ( ) și l-a ridiculizat în propria sa epică "Sărbătoare", arătând o orgie de trupuri goale lângă un câmp arat și o fermă ușor modernizată În prim-plan vedem rațe și gâște bine hrănite și acele fructe și legume foarte coapte care, în original, erau menite să creeze iluzia abundenței agricole, iar acum servesc drept metaforă pentru bucuriile păcatului vărsat (Fig ) Nu mai puțin parodice sunt fotografiile lui Arsen Savalov din Ucraina, care a petrecut trei săptămâni într-o mină din Donbass și i-a convins pe mineri cu praf de cărbune să poarte fuste de culoare la sfârșitul turei, ca semn al culturii tradiționale rusești Rezultatul, ciocnirea energiei masculine și a aerului feminin, parcă străpunsă de un curent electric, doare profund (Fig ) Africa, Asia și Europa de Est: - Expuse într-un spațiu muzeal reflectorizant (am văzut o serie de fotografii de Savalov în Norvegia), aceste contraste de muncă-plăcere, lumină-întuneric, politică-cultură, masculin-feminin rezonează cu semnificații politice și sociale care transcend cu mult calitățile lor aparent pline de umor Se pune imediat întrebarea în ce măsură este posibil să se convingă comunitatea internațională de semnificația acestui gen de muncă dincolo de granițele naționale, deoarece atacul din septembrie asupra orașului New York a umbrit șocul confruntării cu ideologia sovietică Migrația culturală urmează un model extrem de nesustenabil, determinat de schimbări mai mari ale puterii politice și economice Și chiar acum, pe măsură ce noua agendă globală se concentrează pe relațiile dintre lumea musulmană și cea creștină, există semne că principalele preocupări ale Rusiei post-sovietice dispar acutitate pe măsură ce viața revine la normal în țară: vorbesc despre ceea ce unii numesc "plictisitoarea" guvernare a președintelui Putin, care, între timp, face eforturi pentru a reglementa sistemul fiscal, a face față criminalității și democratizați politica (cel puțin în cuvinte) Și iată un alt paradox al timpului nostru, pentru că acum nu este clar dacă această normalizare se întâmplă de fapt și în ce ritm Până acum, artiștii ruși și ucraineni, chiar și după sfârșitul culturii "oficiale", continuă să găsească oportunități de interes reciproc cu puterea politică, nu sub forma unor reguli prescrise, ci sub forma stereotipurilor istorice și a inerției culturale În noua atmosferă Putin, creatorii diferitelor credințe nu sunt uniți pe baza modei intelectuale sau a unității stilistice - nu, ei sunt uniți într-un fenomen socio-cultural original, analizat într-un eseu al criticului moscovit Victor Misiano Tusovka este numele acestui fenomen Tusovka este o rețea "formă de auto-organizare a mediului artistic" în absența infrastructurii de stat Tusovka este fundamentată într-o serie de întâlniri, în comunicare personală; nu necesită "virtuți sau calități a priori, statut profesional sau social pentru a fi în partid trebuie doar să fii Tusovka este un sindrom de dezintegrare a culturii disciplinare și a ierarhiilor sociale " Liderii săi - Osmolovsky și Kulik la Moscova, Novikov și Bugaev la Sankt Petersburg, Savalov la Kiev și Roitburd la Odesa - joacă un rol care constă în "reproducerea așteptărilor" partidului Un astfel de lider "nu echipează atât de mult prezentul, ci erotizează comunitatea cu speranțe pentru perspective tot mai strălucitoare și mai incredibile", în timp ce succesul unui "participant obișnuit este obținut prin flexibilitate individuală și deschidere către diferit" De aceea, scrie Misiano, "nu există nimic mai arhaic și mai învechit pentru tusovka decât categoria opiniei publice Tusovka este cel mai evident simptom al unei culturi post-ideologice " Comunitatea este "în cele din urmă personalizată", nu poate avea "o cauză comună" Proiectele partidului sunt realizate de figuri specifice Limbajul acestor proiecte este individual și universal în același timp, dar pretențiile încărcate cognitiv nu tolerează contradicțiile, provoacă paralizia scandalului și a poftei Arsen Savalov Ciocolata Donbas din seria Eyewitness, Fotografie Renașterea est-europeană I' Să luăm arta video a grupului AES (Tatiana Arzamasova, Lev Evzovich, Evgeny Svyatsky), care au marcat o linie de demarcație între pornografie și plictiseală În "Regele pădurii" din , de exemplu; în sala de bal a Palatului Ecaterina s-au adunat câteva zeci de elevi ai școlii de balet din orașul Pușkin Fără să știe că sunt filmați, unii în ciorapi, alții în șosete, copiii rătăceau și alergau pe lângă parchet, în timp ce camera zăbovea pe figurile zvelte și mai ales chipurile drăguțe ale fetelor prepuberate (Fig ) Și în Othello Asfik-siofilia "( ), o maur goală" a sugrumat " o frumusețe care a căzut în extaz cu propriul colier de perle (asfixofilie - obținerea orgasmului din sufocare - E M ) Privitorul este liber să interpreteze după bunul plac Deci, rețeaua, și nu ierarhia, tusovka își propune să distanțeze tânăra generație de conceptualismul moscovit și de succesorul său, Sots Art, ambele derivate ale originalelor occidentale (chiar copiate stilistic) Schimbul de energie în rețea - și acest lucru se aplică și altor centre de activitate din fostul bloc estic - este alimentat de un amestec puternic de ambiție entuziastă și disperare care vine atunci când speranțele nu sunt justificate sau nu sunt apreciate Așa se dovedește, rezumă Misiano, că, fără a produce nimic tangibil sau durabil în anii nouăzeci, partidul a alcătuit mai multe destine umane, a dat naștere mai multor cariere Greutățile utopiei comuniste au făcut loc anxietăților introduse de economia de piață, iar artiștii s-au îndreptat spre epocă cu o nouă deznădejde AEC Regele pădurii, cadru video Africa, Asia și Europa de Est: - Kenji Yanobe Proiectul "Costumul atomic": Tancuri, Cernobîl, Fotografie "război rece" Sărăcirea și problemele de mediu - o consecință a incompetenței nesăbuite a structurilor birocratice, militare și științifice din perioada sovietică târzie - au oferit mai mult de o ocazie în care artiștii puteau acum să vorbească Poate că accidentul de la reactorul nuclear de la Cernobîl din rămâne principalul simbol al prăbușirii utopiei sovietice După cum ne amintește teoreticianul sloven Spavoj Zizek, Cernobîl nu numai că a eliminat concepte precum "suveranitatea națională" din circulație, dar a crescut și probabilitatea ca, contrar intuiției, "supraviețuirea noastră fizică depinde de capacitatea noastră de a trăi cu negativitate " Așadar, a existat un sens în aventura care a fost întreprinsă de artistul japonez Kenji Yanobe, care a pătruns pe teritoriul zonei Cernobîl în așa-numita "capsulă mobilă cu siguranță nucleară" De acolo a adus fotografii: artistul, ca un cercetător după sfârșitul timpului, rătăcește prin ruinele contaminate - privitorul recunoaște imediat această imagine într-un costum spațial ca o inversare a pionierilor spațiali sovietici (Fig ) Sau să ne amintim de artistul de la Kiev Ilya Chichkan, care și-a exprimat atitudinea față de acest cel mai teribil dezastru provocat de om prin fotografiarea embrionilor mutanți la institutul medical local, apoi împodobirea fotografiilor cu bijuterii ieftine cumpărate de la piața locală și, din nou, făcând poze cu capetele și corpurile deformate, creând o parodie teribilă a ritualului funerar al sciților antici care au locuit cândva acest pământ După cum a scris criticul Marta Kuzman, acest memorial, ridicat de Chichkan, care a murit din cauza unui fetiș nuclear, contrastează disperat cu sculpturile în piatră funerară din timpurile antice Fotografia este într-adevăr un fel de monument: prin oprirea momentului, lăsând dovezi ale unei catastrofe naturale și sociale, Chichkan a reușit să realizeze funcția documentară a fotografiei, și tocmai în momentul istoric în care s-a predat posibilităților manipulării digitale De fapt, mai corect ar fi să numim această funcție documentară contradocumentară De exemplu, fotograful ucrainean Boris Mikhailov, cel mai vechi și cel mai faimos membru al Grupului de răspuns rapid din Harkiv (care îl include și pe Serghei Renașterea est-europeană Boris Mihailov Din seria "Istoria bolii", - Fotografii Bratkov, Sergey Solansky și Victoria Mikhailova), de la sfârșitul anilor , a colectat fotografii vechi de amatori - îngălbenite, crăpate, uzate și le pictează cu acuarele, imitând tradiția ucraineană a "luriks", fotografii funerare Desigur, asta pare o parodie a artei pop și mai ales a lui Warhol, dar spune multe și despre distanța care desparte Kievul de New York "Este foarte important că am avut fotografii originale proaste", a explicat Mihailov "Mi-a oferit ocazia să descriu visul, imposibilitatea, incapacitatea de a face ceva bine, separarea noastră de tradiția culturală " Nu cu mult timp în urmă, Mihailov a atins faima internațională - și aceasta se datorează capacității de a-și aduce viziunea asupra fenomenologiei străzii, a existenței mizerabile a săracilor din oraș, a umanității mulțimii anonime (Fig ) Documenta- A devenit un lucru obișnuit că nu există un barometru mai bun al opiniei publice în lumea artei decât bienale, trienale și cuadrienale de milioane de dolari care umplu calendarul internațional de artă (cu toate acestea, citirea regulată a revistelor de artă este, de asemenea, o alternativă bună) Dar în care dintre lumile artei? Trebuie amintit că arta împărtășește cu moda același sistem de previziuni, aceeași publicitate intruzivă, același hype și mod de a arunca praf în ochi Toate aceste spectacole pot fi, desigur, considerate un indicator a ceea ce ne așteaptă după colț, o prognoză a tendințelor modei, dar nu trebuie să ne grăbim să tragem concluzii Să luăm Kasselul german în iunie , când a avut loc cea de-a unsprezecea dintre extravaganțele cincinale organizate, dintre care o serie a început încă din Kassel este un oraș neremarcabil pe râul Weser, un centru provincial care este puțin interes atunci când nu este cea mai mare expoziție de artă contemporană din lume Cea mai cunoscută dintre cele precedente, Documenta- din , a fost dominată de conceptualişti - germani, britanici şi americani, selectaţi de curatorul Harold Zeeman Până în , reprezentarea sa schimbat și foarte semnificativ Selecția participanților a fost realizată de o echipă de șapte curatori condusă de nigerianul Okwui Enweso-r, care și-a pus sarcina de a prezenta o imagine "la nivel mondial" a vieții artistice, având în vedere problemele granițelor post-coloniale, ciocnirea politicilor politice sisteme, religii, culturi și alte contradicții care însoțesc globalizarea În total, au fost invitați să participe artiști (nu atât de mulți după standardele Documenta), ale căror proiecte nu trebuiau în niciun caz să se îmbine într-o singură temă sau punct de vedere După cum a afirmat Enwezor, Documenta-!! nu urmărește concluziile definitive că trecutul este mort sau laudele noutății fără sfârșit "Dacă scopul căutării intelectuale și artistice a documentelor trecute a fost de a demonstra că astfel de concluzii sunt posibile, atunci Documenta- , în căutarea sa, ia în considerare dificultățile epistemologice care disting toate încercările de a forma o interpretare comună, universală, a realității artistice expoziția acumulează abordări, momente, eșecuri temporale care se sparg într-un spațiu care confruntă publicul cu un lanț nesfârșit de lumi, perspective, modele, contramodele și gânduri care constituie o temă artistică El a mai precizat că expoziția nu a fost Africa, Asia și Europa de Est: - își propune să "sigileze" ambițiile intelectuale ale proiectului: va deveni una dintre cele cinci "platforme discursive" care vor apărea în diverse părți ale lumii Prima platformă, prelegeri și dezbateri intitulate "Democrația nerealizată" va avea loc la Viena A doua, Conferința Adevărului și Reconcilierii, este la New Delhi Al treilea, de asemenea, conferința "Creoli și creolizare" (foarte simplificatoare, un amestec de limbi și culturi ale colonizatorilor și colonizaților - E MS), - pe insula Santa Lucia A patra platformă, Forumul Filosofic Under Siege: Four African Cities, va fi organizată în Lagos, Nigeria Avertizând împotriva proceselor de emancipare postcolonială și de expansiune a capitalului global, Enwezor a spus că "dacă avangarda trecutului (futurismul, dadaismul și, să spunem, suprarealismul) au prevăzut ordinea schimbării, atunci acum impermanența și estomparea a granițelor stau la baza incertitudinii, instabilității, lipsei de securitate de astăzi În cadrul acestei ordini, toate noțiunile de autonomie asupra cărora arta radicală insistă sunt declarate nule " După imperiu, susține el, vine acea forță de rezistență pe care Michael Hardt și Antonio Negri, în cartea lor Empire, o numesc "mulțime", cu intoleranța sa, anarhismul, cu subiectivismul său aproape de necunoscut și libertatea față de formele vechi, pieritoare ale înghețatului în rigiditatea sa frontiere ale statului-naţiune occidentală Islamiștii radicali se opun acestor forme învechite de cultură occidentală și este posibil ca atacul din Y September să fie o metaforă a politicii antagoniste, oricum se manifestă Ground Zero (punctul, locul exploziei după evenimentele din septembrie , așa au început să fie numite turnurile distruse ale World Trade Center din New York -EM) - fie că este New York, Ramallah sau Ierusalim - acesta, potrivit lui Enwezor, "un punct de topire datorat unei mișcări masive a granițelor către centru" De altfel, selecția pentru Documenta- , desigur, a avut propriile caracteristici în materie de cultură și geografie, proiecția a fost organizată mai mult sau mai puțin convenabil, minunile tehnologiei moderne stârneau încântare Este posibil ca ambițiile intelectuale colosale ale curatorilor să nu fi satisfăcut întotdeauna înțelegerea privitorului - pur și simplu nu a avut suficient timp pentru a pătrunde în textele ample, pentru a vedea cel puțin o mică parte din filmele secundare și pentru a participa la multe discuții, dezbateri si conferinte Mulți au fost dezamăgiți de absența artiștilor din Scandinavia, Țările Baltice, cea mai mare parte a Europei de Est, Australia și țări mici precum Elveția, Țara Galilor, Grecia sau Vietnam Unii critici s-au plâns, și nu fără motiv, de atmosfera apăsătoare a corectitudinii politice - precum și de lipsa umorului și a tonului predominant narativ, literar Cu toate acestea, Documenta- va rămâne în istorie ca o încercare de a face o breșă în metodele keratinizate ale unei expoziții de amploare, pentru a pune, în momentul cel mai stringent, întrebarea ce înseamnă globalizarea în contextul rapid și îndepărtat ajungând la schimbări socio-politice Africa a fost în centrul atenției cu artiști din Benin, Coasta de Fildeș, Africa de Sud, Republica Democrată Congo, Nigeria, Camerun și Egipt, dintre care vom aminti doar câțiva Dintre sud-africani, artistul alb William Kentridge s-a remarcat prin faptul că avea deja un nume în cercurile internaționale Particularitatea experienței sale personale provine din faptul că, în primul rând, a crescut în Africa Neagră și cunoaște direct despre rasism, iar în al doilea rând, a experimentat farmecul Parisului, unde a studiat Mimansu la școala legendarului Jacques Lecoq, înainte de revenind în Johannesburgul natal Kentridge și-a amintit impresiile din copilărie în Documenta- William Kentridge În mină, Hârtie, cărbune într-un interviu recent: "Înainte de asta, nu m-am confruntat niciodată cu cruzimea adulților și apoi am văzut cum un bărbat alb lovea cu piciorul unui bărbat care zăcea într-un șanț " Lecția pe care i-a fost predat la Paris a fost abilitatea de a distribui energie în timpul performanței, acumulează-o pentru o mișcare precisă și, fără a o vărsa, transmite-o către următorul "Au fost douăzeci sau treizeci de exerciții care au ajutat la actorie, dar au fost la fel de bune pentru desen " Pentru că desenul - afacerea singuratică a desenului, cadru cu cadru a unui film de animație - a făcut din Kentridge o figură atât de importantă în arta plastică contemporană Decizând de la început că apartheid-ul nu trebuia reprezentat în nicio manieră convențională și prin instrumente convenționale, Kentridge a inventat o formă specială, hibridă de "film-desen", care este mai elocventă decât ambele metode, luate individual "Blocul" imobil al apartheidului, așa cum a fost înainte de și după, el îl descrie drept "posesivitate și incapacitate de a lucra cu adevărat Nu spun că apartheid-ul sau eliberarea este nedemn de reprezentare, descriere sau studiu Eu spun că dimensiunea și greutatea acestui bloc sunt de așa natură încât munca este insuportabilă Filmele de animație ale lui Kentridge, prin contrast, funcționează la nivel formal ca demonstrarea fluidităţii interne şi a variabilităţii procesului istoric De obicei, vedem proprietari albi de mine în costume conducând procesul Ra Ambele sunt punctate de momente de singurătate pe măsură ce creează o reorganizare a peisajului, de parcă dominația lor ar fi nesfârșită Sau vedem mineri la lucru (Figura ) Rosalind Krauss a remarcat emoționant că procesul lui Kentridge, în care artistul s-a aplecat peste un desen și apoi cu un aparat de fotografiat singur ore în șir, este o lucrare literală, reală, caracterizată prin economii marginale de costuri (Kentridge folosește doar câteva coli de hârtie pentru fiecare film) și o întoarcere radicală la metodele străvechi de a crea palimpseste, când în cele din urmă o imagine iese de sub alta, apoi alta și alta "Această plimbare înainte și înapoi", spune Krauss, "această navetă constantă între o cameră pe un perete al studioului și un desen lipit de celălalt, este domeniul de activitate al lui Kentridge Desenul la care lucrează este în orice moment atât finalizat, cât și în curs de finalizare; După ce a filmat-o, trece prin studio pentru a face o mică corecție și apoi se întoarce la cameră În filmele lui Kentridge, scenele nu se schimbă: par să sângereze la nesfârșit în mișcare constantă, când nimic nu este static, iar o lovitură aleatorie într-un cadru devine un monstru în altul, apoi se estompează, curge și așa mai departe și din nou din nou Într-un mod aproape antediluvian (cu un desen slab și o cameră primitivă), după ce a creat un tip de imagine complet nou, Kentridge obține un efect care funcționează flagrant și dialectic distructiv Dintre artiștii de culoare ai Africii, exemplul congolezului Bodi-sa Isek Kingelez este poate orientativ Introdus pe scena internațională de Jean-Hubert Martin în ca parte a "Magicienilor Pământului", Kingelez autodidact realizat din bucăți de carton, Africa, Asia și Europa de Est: - hârtie strălucitoare, tot felul de ambalaje întruchipează visul orașelor ideale ale viitorului Aceste instalații de machetă fantastic de arhitectură stau pe podea, ajungând la aproximativ un metru înălțime, astfel încât privitorul să le poată vedea aprobator de sus Principalul proiect al lui Kinegelez în anii a fost transformarea satului său natal, Kimembele-Ihunga din provincia Bandundu, pe teritoriul fostului Zair - el plănuia să-l transforme într-un nou oraș strălucit al secolului XXI, cu bulevarde, zgârie-nori și un monument al înțelepciunii tatălui său Maloub (Fig ) El însuși descrie orașul, căruia i-a dat noul nume de Kimbeville, într-un limbaj exotic pentru a se potrivi clădirilor sale: "Conceptul general al orașului îl plasează printre fenomenele super-multi-sistem ale arhitecturii futuriste de cel mai înalt calibru" Interferându-se cu realitatea, el susține că "aceste clădiri realiste, neatinse de dictatele modei, prezintă un spectacol pios fără precedent Aceste bulevarde, aceste alei cu trotuare impecabil curate este puțin probabil să se reverse vreodată de oameni, să interfereze cu libertatea de mișcare; dimpotrivă, permit oamenilor să ajungă cu ușurință în orice parte a orașului " Atractia include si "multe servicii, hoteluri si restaurante" Uneori dăruiește America, alteori Japonia, China sau Europa, ca să nu mai vorbim de Africa Orașul are de toate de la zori până la apus, pentru totdeauna și pentru o zi Este atât de plin de promisiuni încât va apărea cu siguranță pe hărțile lumii Deși Kingelez se laudă ca un copil cu "fama sa arhitecturală și reputația internațională ca artist foarte talentat", proiectele sale se încadrează cu dificultate în cadrul esteticii occidentale Omagiam inversiunea artistică a urbanului a utopiei eșuate pe care artistul o prezintă ca o ediție îmbunătățită a orașului modern și la o scară pe care puțini arhitecți occidentali au văzut-o în ultimii ani - cu posibila excepție a lui Venturi pentru Las Vegas Bodis Isek Kingelez Kishbe mbele-Ihunga (Kimbeville), Placaj, hartie, carton, diverse materiale , x , x m Interferând cu autoironia cu fanteziile Kingelez spune: "Orașul Kimbeville acționează ca un motor de dezvoltare pentru că are o multitudine de virtuți, atât în ceea ce privește clădirile, cât și diferitele elemente ale unui peisaj bine proiectat, care strigă pentru ceea ce a fost creat Creatorul său, artistul Kingelez un om de înalt caracter moral, își va îndeplini promisiunile cu privire la această operă de artă care îl va însoți în secolul XXI Kimbeville este un oraș adevărat, acordă-i timp și va deveni realitate; aceasta nu este o invenție a arhitecților la modă, sortiți să rămână model" Documenta- sau Koolhaas pentru New York - cel puțin în visele mele Și totuși, nu se poate decât să admită că Kingelez este ghidat de contextul local și de modelul tradițional al temporalului (tm), care nu este încă supus normelor occidentale de progres și înapoiere, nou și vechi, real și imaginar Faptul că astfel de perechi estetice pur și simplu nu prezintă interes pentru artistul modern african (sau asiatic, sau sud-american) a fost demonstrat de Documenta- în fața originalului - un standard occidental și excentric - artistul Georges Adeagbo, care a studiat dreptul și afaceri în Franța în anii șaptezeci, în timp ce vestea morții tatălui său nu l-a forțat să se întoarcă în Benin, în satul natal Cotonou, și să devină capul familiei Abandonând acest rol, a început să creeze instalații în dormitorul său, apoi în curte, și a făcut-o într-un mod extrem de ermetic și misterios: "Pentru mine, singura modalitate de a comunica cu familia este prin note scurte pe care le-am pus pe pământ lângă obiecte, găsite în timpul plimbării În fiecare dimineață merg la lagună găsesc ceva, îl aduc acasă, apoi scriu o notă despre cum se trezește acest obiect în mine, pun un bilet lângă obiect și văd cum reacţionează oamenii Tot ce am nevoia este că pune un obiect pe pământ - și ideile curg Așa lucrez în fiecare zi, chiar și când este cald Și în fiecare seară am pus totul la un loc " "Nu sunt artist, nu creez artă", protestează Adeagbo - Sunt doar un mesager Și apoi, aparent contrazicându-se: "Arta este ceea ce le spui oamenilor fără să-i enervezi" De obicei, instalațiile Adeagbo încep cu o aranjare simetrică pe podea și se extind treptat mai mult Cumva, un istoric de artă francez i-a văzut din greșeală și de atunci se plimbă prin expoziții internaționale Pentru Kassel, Adeagbo a realizat instalația "Cercetătorii și cercetătorii înfruntă clica cu istoria cercetării ! Teatrul lumii" (Fig ), unde, renunțând la simetria strictă, demonstrează o selecție fără precedent de texte și imagini variat dobândite și compuse conform titlului, și această non-narativă, prezentarea parcă după ureche a materialului preliminar , nu se încadrează în "conținut" sau "temă", dar într-un mod uimitor de complex stratifică istoria Africii și a țărilor din Occident Ascultând cu sensibilitate criticile aleatorii, fragmentare și incoerente la adresa sistemelor educaționale occidentale, Adeagbo, datorită Georges Adeagbo Cercetătorul și cercetătorii se confruntă cu klitsu-ul cu istoria cercetării ! Teatrul lumii, Mixed media Colecția Muzeului Ludwig Colon Preluând mai degrabă rolul unui mesager decât al unui artist, Adeabgo spune că artistul este "oricine prin care vine mesajul: arta este cea care face artistul, nu artistul artă" Africa, Asia și Europa de Est: - Printr-o fericită coincidență, el a reușit să-și ocupe locul aparte în arta occidentală și, ignorând specificul istoric, se bucură de neasemănarea sa excesivă cu genurile instalării occidentale Africa rămâne un tărâm al imaginației, scria Enwezor, un loc contradictoriu de origine umană și nevoia neagră, o pădure de semne excesive și vizibile care încurcă logica culturală a proiectului modernist Tinerii artiști africani inventează "povestiri în care își transformă experiența în redundanță, înmulțindu-se în dimensiuni și proiectate în exterior prin lentila particulară a așteptării Occidentului cu gustul său aproape nesățios pentru exotic" În cele mai bune scrieri ale tineretului african, "ne confruntăm în mod inconfortabil cu întrebări care dansează în jurul posibilității autodeterminării autonome post-coloniale" Această formulare se pretează bine creativității mult reprezentate în Kassel a acelor africani care au experimentat ei înșiși schimbarea culturală, s-au născut în afara continentului sau au călătorit bine prin contradicțiile unei globalizări inegal distribuite Ugandez Farina Bhimi, care locuiește la Londra, Documentu-! ! a prezentat un film de de minute despre întoarcerea ei în Uganda, "Out of Blue" ( ), care vorbește despre tragedia recentă a poporului ei Rigid, osificat, ca o lucrare minimalistă în mișcare, filmul este comparabil cu alte experimente de film lent descrise în această carte Nigerian Inka Shonibare s-a născut în Anglia; o școală în Lagos și o vacanță la Londra l-au făcut familiar ambelor culturi, iar studiile la Goldsmiths College i-au insuflat interesul pentru conflictele istorice dintre cele două lumi Vorbind yoruba în Africa și engleză impecabilă în Europa, Shonibare a iubit benzile desenate TV australiene și americane în adolescență, iar mai târziu s-a alăturat lucrării unor astfel de celebrități precum Cindy Sherman și Rosemary Trockel, teoriile feminismului și tacticile ironice ale avangardei timpurii "Mi-am dat seama", spune Shonibare, "că nu trebuie să mă iau pentru un al naibii de "altul": îmi pot exprima atitudinea față de autorități cu umor, parodiându-le, imitându-le, mimându-le " Și totuși, aici nu există doar umor - uneori destul de negru -, ci și curiozitate față de tentația bunăstării materiale, ca să nu mai vorbim de tentația sexuală care însuflețește atât de mult proiectele sale cele mai ambițioase Elementul cheie al întregii lucrări a lui Shonibare până în prezent este chintz-ul cu model strălucitor, așa-numitul "imprim olandez", care este purtat ca semn distinctiv de milioane de africani Se pare că această țesătură este batik, care a apărut în Indonezia în secolul al XIX-lea și a fost răspândită în întreaga lume de către colonialiștii englezi și olandezi Apoi, un astfel de chintz a fost produs la fabricile de țesut din Manchester și exportat în Africa de Vest, unde a fost imitat de meșteri locali pricepuți Shonibare a remarcat că, deși la suprafață această țesătură este "autentică" pentru Africa, de fapt nu este nimic de acest fel Acesta este un hibrid cultural de origine foarte confuză: la urma urmei, africanii, adoptând designul, cel mai probabil nu au înțeles că acesta fusese deja adoptat, împrumutat de colonialiști și de capitalismul occidental în forma sa cea mai pură În lucrarea sa, Shonibare folosește acest chintz iconic, parodiând atât pasiunea Europei pentru vederile exotice și africane ale civilizației europene Iar pentru Kassel, a realizat o instalație intitulată "Galance and Inadmissible Conversation" pe tema aventurilor amoroase ale unui aristocrat britanic în timpul călătoriei sale italiene, ca parte a "marele tur" al Europei, care în secolele al XVIII-lea și al XIX-lea se presupunea că pentru a finaliza educația (Fig ) Ocupând un hol pătrat mare, instalare Documenta- Inca Shonibare Galanterie și Conversație inadmisibilă, manechine în mărime naturală imprimate chintz, piele, lemn, piedestal de oțel, cărucior Instalare la Documenta- , Kassel, Germania reprezintă o adevărată trăsură a secolului al XVIII-lea, sub care se află optsprezece figuri fără cap, care își trag hainele în sus pentru a se răsfăța cu distracții amoroase între cufere și alte bagaje care îi însoțesc în această călătorie întreruptă În scurtul timp de la Documenta , există semne că programele expoziționale globale au devenit la modă în rândul curatorilor dornici să atragă criticii nomazi Luați cea de-a -a Bienală de la Veneția din Acum această instituție venerabilă (prima Bienală a avut loc în , iar ritmul lor, o dată la doi ani, a fost întrerupt doar ocazional) își arată acum dorința de a-și extinde granițele Bazându-se la început pe proiecțiile de sărbătoare ale pavilioanelor naționale selectate - Italia, Franța, Statele Unite ale Americii, Rusia, Germania, Regatul Unit și alte câteva - profilul Bienalei a crescut în ultimul sfert de secol, mai mult sau mai puțin ca urmare a popularitatea turismului, diversele transformări democratice și insistența asupra participării manifestată de asemenea țări precum Egipt, România, Polonia și, mai târziu, Coreea, Taiwan, China, Cehia și Republica Slovacă Toate au o tradiție artistică bogată și distinctă, purtând o amprentă vizibilă a așa-zisului modernism eurocentric În , prima țară din Africa de Est, Kenya, a apărut la Veneția La fel de semnificativ, curatorul șef, Francesco Bonami de la Muzeul de Artă Modernă din Chicago, a predat responsabilitatea pentru expoziții suplimentare de artă contemporană nu mai puțin de unsprezece curatori independenți care au fost liberi să facă cu ele după bunul plac Abandonând rolul de mare curator - sau mai degrabă, găsind o nouă modalitate de a-l juca - Bonami insistă că bienalele din secolul al XXI-lea "trebuie să permită existența diversității, disimilarității și contradicției" Africa, Asia și Europa de Est: - chiyam în artă" Nemaifiind capabil să se bazeze pe un limbaj comun al formei de artă (poate iluzoriu și în cel mai bun caz), Bienala ar trebui să se străduiască să reflecte "lumea modernă cu toate contradicțiile ei și multiplicarea fragmentării într-un număr tot mai mare de națiuni și identități" Dar ce realități se află în spatele noii retorici a diversității și a contradicției, în spatele îmbrățișării la modă a granițelor instabile, schimbătoare, rupte? Pe de o parte, o altă decizie a lui Bonami de a plasa o expoziție de pictură occidentală (strict vorbind, cincizeci de artiști occidentali per japonez) în inima bienalei internaționale a fost văzută ca o provocare de către critici care păreau să spere la o avans mai îndrăzneață -spectacol de gardă Pe de o parte, aceasta a confirmat încă o dată locul central al picturii occidentale în estetica modernă sau, în orice caz, a ridicat întrebarea dacă instalația și alte genuri "alternative" păstrează contactul cu tradițiile dreptunghiului pictat static Pe de altă parte, încheierea expoziției "Pictură: De la Rauschenberg la Murakami: - " din Museo Correr venețian, situat la o oarecare distanță de Arsenal, unde se aflau pavilioanele cu experimentele tinerilor, a semănat oarecum o capcana Dar este posibilă și o a treia interpretare, cea mai seducătoare: că nu mai există o tensiune specială în relația dintre pictură și pretinsa ei negație sub formă de video, instalație și performance Se pare că atât pentru artist, cât și pentru privitor, toate mijloacele sunt acum bune pe teritoriul egalei certitudini, doar cu o ușoară șoaptă despre acele dokuku politice care au inspirat atât de mult avangarda anilor și începutul anilor , și anume că piața de artă transformă o operă de artă într-o marfă și fetișizează opera autorului "rezistent" Mai mult, nu există o corelație automată sau stabilă între tradițiile occidentale recente și mediile de pictură sau între tradițiile non-occidentale și mediile artistice "alternative" Acesta este cel puțin sensul celorlalte afirmații ale lui Bonami: temporalitatea în artă nu este "niciodată liniară", este "caracterizată prin repetări și sincopi, mișcare și pauză Uneori, adevăratele revoluții, atât politice, cât și artistice, rămân invizibile până când se întâmplă " În plus, Bonami a remarcat "natura lentă a majorității revoluțiilor artistice", de parcă a sugerat că și pictura - cu normele, regulile și limitările sale - va rămâne, în mod paradoxal, punctul de plecare pentru tot felul de lucrări legate de instalație sau imaginea în mișcare Este greu de judecat dacă înțelepciunea lui Bonami a fost confirmată în ultima sa creație venețiană Am văzut curatori independenți curtând noua globalitate: Ghilan Tawadrosa și pavilionul său Fault Lines pe arta africană contemporană, Howe Hanroe și zona sa de pericol a problemelor cauzate de modernizarea rapidă în regiunea Asia-Pacific, Katherine David cu reprezentarea ei a arabilor moderni" și un baldachin spațios sub care se află "Stop" Utopia "", îngrijit de Molly Nesbit, Hans Ulbrich Obrist și Rirkrit Tiravania Este suficient să spunem că Utopia Stop conținea peste două sute de artiști și arhitecți, ale căror modele, desene și afișe au fost concepute pentru a "să roia în spațiu și deasupra spațiului, împrăștiind orașul Veneția" Între timp, scriitorii, dansatorii și actorii au fost invitați să "împartă cu Utopia ideile, ultimele proiecte și sunete" sub stindardul maximei lui Adorno: "Orice este imaginat ca utopie este o transformare a totalității oamenii și-au pierdut capacitatea pur și simplu să ne imaginăm totalitatea ca pe ceva complet diferit" Documenta- Poate, însă, autorii cărții The Representation of Modern Arabs au fost cei mai zeloși în studiul noului internaționalism La fel ca Documentul- al lui Enwezor și "Stația Utopiei" a lui Molly Nesbit, această cercetare nu a luat forma nici măcar o expoziție, ci un proiect - nelimitat de timpul-locul unei singure expoziții, extins, îndepărtat de câțiva ani și exprimat în seminarii , publicații, spectacole, participarea unui număr variabil de persoane și a mai multor administrații muzeale Concepută pentru a "încuraja producția, circulația și schimbul între diferitele centre ale lumii arabe și ale lumii în general", întreprinderea și-a propus "să se uite la aspectele complexe ale esteticii în relația sa cu situația socio-politică, să analizeze și să evalueze acele dinamici, viteze și configurații fără precedent, cu alte cuvinte, o complexitate fenomenologică care răsună cu mult dincolo de lumea arabă " Numai din Liban, care a supraviețuit războiului cu Israelul și este încă ocupat de Siria, artiști precum Tony Charkar și Waleed Sadeh au produs o serie de lucrări care reflectă atmosfera postbelică; alții, precum Elias el-Khoury și Mohammed Sueid, cred că războiul continuă (Fig ); dar sunt cei care protestează împotriva ocupaţiei siriene Criticul libanez Paola Yacoub își exprimă dorința de a "submina vectorii colonialismului" prin reconstrucția arhitecturală a țării Recunoașterea proiectelor de artă contemporană din Egipt, Iran și mai ales Irak în ajunul invaziei NATO condusă de SUA din promite să fie la fel de importantă pe măsură ce curatorii de artă își îndreaptă atenția către Orientul Mijlociu Mohammed Swaid Program de film în cadrul "Reprezentarea arabilor moderni", Rotterdam, septembrie Africa, Asia și Europa de Est: - Vocile timpului FangLiju I citat din catalog la ristavke -■ avangarda chineză", p De ce suntem o generație pierdută? Este o prostie pe care o spun cei care vor ca noi să gândim, să trăim și să funcționăm așa cum vor ei, ca puii dintr-o fermă de păsări Nu vom deveni nume Nu ne vom supune regulilor de viață stabilite de ei, nu vom primi un salariu, ca și funcționarii Numele nu vor muri de foame, avem mai mulți bani decât ei suntem mai calmi și mai fericiți, avem mai multe femei și timp pentru distracție și călătorii De aceea ne numesc generația pierdută Dar în adâncul sufletului ei cred că suntem o generație care ar trebui împușcată^ Victor Misiano "Realitatea rusă: Caii inteligenței", p Actuala catastrofă care afectează arta I în Rusia] are două laturi: instituțională și epistemologică Toate speranțele pentru o nouă infrastructură s-au prăbușit: instituțiile de stat din epoca sovietică au fost distruse și nu există piață de artă În același timp, toate modelele de gândire - formate în contextul opoziției față de regimul sovietic acestea care mitologizată, alternativa sa s-a dovedit a fi complet inadecvată realității post-sovietice: conștiința nu ține pasul cu monștrii / a X-a rată de schimbare În prezent, artei îi lipsește justificarea socială și cognitivă " Okwui Enwezor: I-tsik negru Documenta- , platforma Cu ■ Puteți spune - stsm un sentiment de pericol, instabilitate și incertitudine ceea ce evocă este că tipul de violență politică pe care îl experimentăm astăzi este potrivit pentru definirea conceptului de Ground Zero Pe lângă conținutul său funerar-simbolic, ea amintește foarte mult de puternica ramură dw> ШІ > p(ut Ъу- n"trMwaf ra" UHo llnldej *'u" l'm l Kunun*x МІЮ i bnsnh Or йі l' iiMed Raglіѵt ItUzuut KIOK Kiaul Artburj IFXAMbV СЪ"k bferUl linui | "i " "r B іІPl i!ch keyaі" ♦> F JPsbicA U uni la eu ' liiMwm br *o 'R AAlf S S NewYork: Dutton, [L] U Meyer, Conceptual Art, Newr York: EP Duttonand Co [M] H Robinson (ed ), Feminism-Ari-Theory, Oxford: Blackwells, |R] J Sicgel (ed ), Art Talk: The Early S s, New York: DaCapo Press, [S] K Stiles și P Selz (eds ), Theories and Documentsof Contemporary Art: ASourcebook of Artists' Writings, Berkeley, Cal , and London: Universiiy of California Press, [SSJ B Wallis (ed ), Art After Modernism: Rethinking Representation, New York: New Museum of Contemporary Art, [Wl] B Wallis (cd ) Blasted Alegories: An Anthology of Wriiingsby Contemporary Artists, New York și Cambridge: New Museum of Contemporary Art și MIT Prcss, [W ] I Alternative la Modernism C Greenberg, "Avant-Gardeand Kiisch/'Partisan Review, [HW] C Greenberg "Modernist Painting" ( ), în J O'Brian, Clement Greenberg: The Collated Essays and Criticism Voi , Chicago: University of Chicago Press, W Hoppsand S Davidson (eds ), Roberi Rauschcnbcrg: A Retrospective, New York: Guggenheim Museum, J Yoshihara "TheGutaiManifeste,"GenijutsuShincho, Dec [SSJ P Manzoni, "Frec Dimension" ( ) [HW] G Celant,"ArtePovera", în ArtePovera, Milanand NewYork: [ W] M Merz, "Declarații fără titlu: , , ", în G Celant, TheKnot: ArtePovera at PS , NewYork: PS , [SSJ R Morris, "Notes on Sculpture PartI", Ariforum, feb [HW] R Morris, Continuous Project Altered Daily: The Writings of Robert Morris, MIT Prcss, D Judd, "SpecificObjects", ArtsYearbook New York, [HW] M Fried and Objecthood", Ariforum, vara [HW] RH Fuchs, Richard I ong, NewYork: Guggenheim Museum, M Heizcr D Oppenheim şi R Smithson, "Discussion/'Avalanche , lall [SSJ S LeWiti, "Paragrafe despre arta conceptuală" Artforum, vara [ IWJ R Barry, "Interviu cu Ursula Meyer, octombrie " [M] V Acconci, "Step Piece" [M] L Lippard și J Chandler, "TheDematerializauonof Art", Art Internațional, februarie C Schneemann, "The Notebooks" ( - ), în Schneemann, More Meat Than Joy: Complete Performance Works and Selected Writings, ed B McPherson, New York, AWC, "Statement of Demands", Studio Internațional, nov [HW] B Reise, "WhichIs InFactWhat Happencd: Thomas Messer in an Interview with Barbara Reise", Suidio Internațional, iulie-aug B Reise, "A Tale of Two Exhibitions: The Aborted Haacke and Robert Morris Shows", Studio Internațional, iulie-aug D Buren, declarație despre Guggenheim, Studio International, iulie-aug D Buren, D Waldman, T Messer și Haacke, "Gurgles Around the Guggenheim", Studio Internațional, iunie H Haacke, "Untitled Statement" ( ) [SSJ H Haacke "Museums, Managers of Consciousness", în R Deutsche et al HansHaacke: Unfinished Rusiness, NewYork: New Museum andMIT Press, C Duncan și A Wallach, "The Museum of Modern Art as Late Capitalist Ritual: An IconographicAnalyșis ", Studio International , Victorie și înfrângere: anii șaptezeci H Szeemann, Documenta , Kassel, F Ringgold, "Interviu cu Eleanor Munro" ( ) [SS IL Nochlin, "Why I lave There Been No Great Women Artists?", ArtNews Alloway, " Women's Ari in the s," Art in America, mai-iunie Benglis, "Statement " în Susan Kcane (ed ), Lynda Benglis: Dual Natures, Atlanta: High Museum of Art, J Chicago The Dinner Stew: ASymbol of Our Hcritage, New York, [SS] L Lippard, "Jackie Winsor", Artforum : , feb [L] E Hesse, "Untitled Statement", ( ), retipărit în Lucy Lippard, Eva Hesse, NewYork: Da Capo Press, [SS] L Lippard, "Rosemary Castoro: WorkingOut", Artforum : , vară C Duncan, "Virility and Domination in Early th-Century Vanguard Painting", Artforum : L Lippard "Mary Miss: An Extremely Clcar Situarion", Ari in America : , martie-aprilie M Rosler, "The Bowcry in Two Inadequate Descriptive Systems", în Three Works, Halifax: Press of the Nova Scoția Collegeof Ari and Design n, M Kelly, Document post-partum Londra: Routledge & Kegan Paul, C Schneemann, "Caietele" ( - ), în Schneemann More Meat Than Joy: Complete Performance Works and Selected Writings, ed B McPherson NewYork, C Schneemann, "Women in theYcar " ( ) în ibid C Iles (ed ), Marina AbramoviTâ: Objects, Performance, Video, Sound, Oxford: Museum of Modern Art, Oxford, Cotter, "Rebecca Horn: delicatețe și pericol", Arta în America Dec C Burden, "Untitled Statement", Arts : , martie J Harris, "Valie Export: Frâu Export", Artcxt , Aug -Oct V Export, Valie Export, Vicnna: Museum Moderne Kunst Stifrung Ludwig, K Silverman, "SpeakBody", în Split Reality: Valie Export Viena și New York: Springer Verlag/Museum Moderner Kunst, Vicnna, L Lippard, "The Pains and Pleasures of Rcbirth: Women's Body Art," Art in America, mai-iunie Gina Pane, Southampton: John Hansard Gallery, Universiiy of Southampton, B Buchloh, "Beuys: The Twilight of the Idol: Preliminary Notes for Critique", Artforum, ianuarie E DeAk și W Robinson, "J Beuys: Art EncagO," Ari în America, noiembrie-dec J Roberts, "Stuart Brisley", în Stuart BrisIey, Londra: ICA, -"Michael Snow: De La - " în S Delahanty, Video Arc, Philadelphia: ICA, Universiiy of Pennsylvania, M Le Gricc "Statement", în Arte Inglese Oggi, Milano: ElectaEditrice, C Wcisby, "Statement" inArtc Inglese Oggi, Milano: Elccta Editrice, R Serra, "Prisoner's Dilcmma" Avalanche Newspapcr, mai "Ani Farm", inP Gale (ed ) Videoby A rtists, Toronto: Art Metropole, D Graham, "Excerpts: Elements of Video /Elements of Architecture", în P Gale (ed ), Video byArtists, Toronto: ArtMetropole, D Graham, "Homes for America", Arts Magazine, decembrie -ian C Gintz, "Beyond the Looking Glass" (Dan Graham), Art in America Mai T Crow The Rise of the Sixt ies: Americanand European -\i't in the Era of Dissent - , Londra: Weidenfeld, D Graham "Video Piece for Showcase Windows in Shopping Arcade" ( ), în A Alberro (ed ), Two-Way Mirror Piece: Selected Writings by Dan Graham on His -Al t MIT Press și Marian GoodmanGallery, New York, C Diserens (ed ), C-ordon Matta-Clark, Londra: Phaidon, M Asher, Writings - on Works - , ed B Buchloh, Nova Scoția Collcge of Art and Design and the Museum of Contemporary Art, Los Angelcs, C Gintz, "Michael Asher and theTransformation of'Situtional Aesthetics'", octombrie , toamna Shifting Ground: Selected Works ofîrish Art - (Patricklreland) Dublin: Muzeul Irlandez de Artă Modernă Mărie Judlovâ (ed ), Ohniska Znovuzrozeni: Ceskc umenî - (Beran și alții), Praga C Ratcliff, Komarand Melamid New York: Abbeville M Tupitsyn, "Kollektivivnye Deistvia (K/D): Trips Beyond the Cicy", în D Ross (cd ), BecweenSpringand Summer: Soviet Conceptual Art in the Era of Late Communism, Cambridge, Mass : MITPrcss, Politica picturii: - A Caro, "ADDiscussion with PetcrFuller,"Art Monthly, |SS] F Ingold "The Speakingimage: Pictorial Perception and PictorialConstiiuiion inthe Workof Remy Zaugg,"Parkett R Zaugg, lext fără titlu, în Voir Mort: Tableaux, Lucernc: Mai Galerie R Barthes "The Wisdom of Art", în H Szeemann (cd ), CyTwombly: Paintings, Works on Paper, Sculpture, München: Prcstcl Verlag, Cy' IXvombly: O retrospectivă, NewYork: Museum of Modern An C Owens, "Impulsul alegoric: către o teorie a postmodernismului" octombrie, primăvara T Adorno, Aesthetic Theory ( ), Minneapolis: University of MinncsotaPress, P Lcider, "StellaSince ", Art in America, martie-aprilie F Siella Working Space, Cambridge, Mass și Londra: Harvard University Prcss, L Lippard, th Paris Biennale, Paris: MusOe d'Art Moderne de la Viile de Paris, RB Kitaj, "Pearlddiving" în The HumanClay Londra: ACGB, L Freud, "Some Thoughtson Painting", Encounter : , iulie [SS] D Grefenkart (ed ), GeorgBaselitz: Tablouri - , Milano: Serbelloni Editore F Clemenis, "Interviu cu Robin White", Vedere , nov Zece Bibliografie Întrebări neobișnuite pentru Sandro Chia: un interviu cu Wolfgang Fischer", Sandro Chia, Londra rFischer Fine Art C Joachimedes, N Rosenchal, arid N Serota (eds ), A New Spirit in Paindng, Londra: Royal Academy C Joachimedes și N Rosenihal (eds }, Zeitgeist: Internațional An Exhibition, Berlin R Rosenblum, "Thoughtson thcOrigins of'Zeitgeist,"r în ibid C Joachimedes "Achillesand HectorBefore of the WaJIs Troy," în ibid R Pincus-Wittcn "Entries: Rebuilding the Bridge: Hodicke Joachimedes and Berlin in the Early s:" Arts Magazine, martie B Brock, "The End of the Avant-Garde? Și așa Sfârșitul Tradidonului Notes on vhePrescnt'KuIturkampf' in V ;esțGermany," Artforum, ; , iunie [Wl], D Kuspit "Noul (?) expresionism: un bun ca fiind deteriorat", Artforum, nov R Krauss și A Michelson, "Editorial", octombrie, primăvara D Kuspit, "Flack from ihe'Radicals': The American Case Against German Painting", în J Cousart (ed ), Expressions : New An din Germania, St Louis Ari Museum [Wl] D Crimp, "The End of Paindng " octombrie primăvara B Buchloh, "Figures of Authority Ciphers of Regression: Notes on the Rcturn of Representarion in European Painting", octombrie, primăvara [Wll G Richter "Notes - s," în Gerhard Richter, Londra: Tate Gallery l'horn Prikker, '-Gerhard Richter, 'Ruminations on the October , Cyclc'', Parken Martie Gerhard Richter: Okiober , Krefeld: Museum Hans Esters, B Buchloh, "Interviu cu Gerhard Richter", în Gerhard Richter Chicago: Muzeul de Artă Contemporană din Chicago [HWJ M Foucault "Pictură fotogenică" ( ) în A Rifkin (intr ) Gerard Fromanger, Londra: Black Dog Publishing G Deleuze "Coidand Heai" ( ), în A Rifkin (intr ), Gerard Fromanger Londra: Black Dog Publishing, An and Language, "Portret of V L Lenin in the Style of Jackson Pollock " Artforum, februarie C I larrison, Essays on Artand I langage, Oxford: Blackwells Art and Language Paris: Galerie Naționale du Jeu de Paume, Crow, "Unwritten Histories of Conceptual Art: Against Visual Cuicure", în Modern Art in the Common Culturc, New Haven and London: YaleUniversity Press, D Kuspit, "Golub's Assassins: An Anatomy of Violence", An in America, mai-iunie Golub "Mercenarii", interviu cu Matthew Baigel Art Mai SS] C Greenberg, "Modernist Paindng" ( ), în J O'Brian (ed ) Clement Greenberg: Eseuri și critici colectate Voi , Chicago: University of Chicago Press, B Buchloh, "Pârodyand Appropriation in Francis Picabia, Pop and Sigmar Polke," Artforum Martie "Poison Is Effcctive: Painting Îs Noi: Bice Curriger în conversație cu Sigmar Polke", Parken , G Politi, "Julian Schnabel", Flash Art , oct -noiembrie C Christov-Bakargiev, "Interviu cu Carto Mana Mariani" (Schnabel), Flash Art , aprilie T Lawson , "Last Exil: Painting," Artforum, [Wl] DavidSalle, Fruitmarket Gallery, Edinburgh, W Robinson "Slouching Toward Avcnuc D" (East Village Art) Art in America, vara B Blinderman, "Keith laring's Semnături subterane " în Revista de Arte Sept [S] C Owcns, "Comentariu: problema cu puerilismul" Art in America, vara anului " El alt chip al banalitatei: Gerard Garouste intervievat de JOrome Sans", Artifice, Dec ian Milan Kunc, Galeria di via Eugippio, San Marino, Ken Currie, Third Eye Centre, Glasgow G Luk cs, Realism in OurTime: Literature and Class Struggle, New York și Evanșton: Harper&Row, RccMorton : Retrospectivă - New Museum, New York J Perrault "Probleme în pictura de putere" Artforum, nov Rooms (Richard Artschwager Cynthia Carlson, Richardllaas), Hayden Gallery, Cambridge, Mass , M Shapiro și M Meyer, "Waste Nor Want Nor: An Inquiry into What Women Saved and As sembled- FEMMAGE," Heresies iarna [SSJ V Jaudon și J Kozloff, "Anllysterical Notions of Programs and Culture", Heresies winter - [RJ Philip Taafe R'AM Center de Carmen Valencia G Hiltv, "Șerpi și pumnale" (Philip Taaffe), Friezc iunie-iulie Imagini și obiecte: anii optzeci W Buchloh, "Detritus and Decrepitude: The Sculptare of Thomas Hirschhorn", Oxford Ari Journal M Duchamp, Dialoguri cu Marcel Duchamp, Londra: Thameș & Hudson, R Lebel, Marcel Duchamp, New York: Grove Prcss, Ger Van Elk Amsterdam: Stedelijk Museum, Boyd Webb, Londra: Whiteehapel Ait Gallery, D Crimp, "Pictures" octombrie, primăvara [Wl] Imagini: O expoziție a lucrării lui Troy Brauntuch, Jack Goldstein Sherric Lcvine, Robert Longo Philip Smith, Artists Space, New York, C Sherman, "L'ntiiied Statement", Documenta , Kassel, [SS] S Levine "Five Comnienis" ( - ) [W J C Greenberg, "Four Photographers", NewYorkReviewofBooks, ian în J O'Brian (ed ) Clement Greenberg: Eseuri și critici colectate, Voi , Chicago: University of Chicago Press J PaoleuL "Victor Burgins Office ai Night: Between Image and Interpretation," Arts Magazine, septembrie V Burgin (ed ) Fotografie gândită Londra: Macmillan, RL Pincus, "Sophie Caile: The Prying Eye", Art in America, octombrie G Danto, "Sophie theSpy "?\rtNcws, mai J Siegel, "Barbara Kruger: Pictures and Words, nArts Magazine , iunie [SS] C Owens, "The Discourse of Oihers: Feministsand Postmodernism" ( ] [II W Benjamin, "The Work of Ari in the AgeofMechanical Reproduction" ( ) [HW] J Baudrillard, "The Precession of Simttlacra", în Baudrillard, Simulationș New York: Semiotexte, K Linker, "From Imitație la Sopy la Just Effect: Reading Jean Baudrillard," Artscribc, aprilie M Winzen (ed ), Thomas Ruff: to the Present, Coldgne: DuMont, M Hermes "DoppelgKnger" ( homas Ruff), Artscribe Internațional, martie-aprilie A Pohlen "Deep Surface" (Thomas Ruff), zXrtforum, aprilie M Gisbourne, "Struth", Art Monthly, mai D Dannetas, "Interviu cu Christian Boltanski," Flash Art oct -noiembrie [SSJ R Barthes Camera Lucida: Reflections on Photography, Londra: Cape, B Jones, "False Documents: A Conversation with Jeff Wall," Arts Magazine , mai TJ Qar k, S Guilbaut și A Wagner, "Reprezentare Suspicions, and Criticai Transparent^: An Interview with Jeff Wall," Parachute , iulie-sept T Cragg, "Untitled Statement", Documenta Kassel, [SSJ Bill Woodrow: Sculptare - , Fruitmarket Gallery, Edinburgh R Newman, "From World to Earrh: Richard Deacon and the End of Narare ", în S Bann și W Allen (eds ), InterpretingContemporaryArt, Londra: ReaktionBooks, M Fried, "Art and Objecthood", Artforum, vara [HW] H Steinbach, J Koons, S Levine, P Taaffe P Halley și A Bickerton, "From Criticism to Complicity", Flash Art, vara [HW] J, Koons, "Fuil Fathom Five", Parkctt , [HW] T Kellein (ed ), Jeff Koons: Pictures - , Köln, Jeff Koons, SanFrancisco: San Francisco Museum of Modern An, Toward the Future: ContemporaryArt in Context (Tassct), Chicago: Museum of ContemporaryArt, R Wiehager (ed ), Sylvic Fleuty, Ostfildern-Ruit: Cantz Verlag, E Hayt, "Sylvie Fleury: The Woman of Fashion", Art and Text Sept Jack Goldstein, Grenoble: Centre National d'Art Contemporain de Grenoble P Halley "îhe Crisis in Geometry," Arts Magazine, vara P lalley, "Notes on the Paintings", în Collected Essays ] - , Bruno Bischofberger Gallery, Zurich, and Sonnabend Gallery, New York, T Crow, "Ross Bfeckner, or rhe Conditions of Painting's Reincamation" ( ), în Crow, Modern Art in rhe Common Culture, New Haven and London: Yale University Prcss, L Wei, "Thlking Abstract: Ross Bleckner," Art in America, iulie J Siegel, "After Sherrie Levine", ArtsMagazine, iunie [S] "SherrieLevine Plays with Paul Tayior," Flash Art , vara - B Dimitrijevic, Tractatus Post -His TRbingen : Edil ion Dacic M I upitsyn "U-Turn of the U-Topian" (Mukhomory) în D Ross (ed ) Between Springand Summer: Soviet Conceptual Art in the Era of Late Communism, Cambridge, Mass : MIT Press, Modernism and Post-Modemism: Russian An of the Ending Millennium (Yurii Albcrt and oi hers), Yager Museum, Hartwick College Oneonra, New York, În și în afara muzeului: - G Debord, The Society of the Spectacle, Ediție engleză, Detroit E Sussmann (ed ), On the Passage of a Few People Through a Rat her Brief Moment of Time: The Situationist Internațional - , Instituie of ContemporaryArts, Boston, and MIT Press, Cambridge, Mass , and London, D Buren, "Site Work", Artforum, martie D Buren, O Mossei M Parmentier, și N Toroni, "Declarație" ( ), Studio Internațional, ian [HW] J Siegel, "Real Painting: AConversation with NieleToroni", Arts Magazine, oct Blazwick (prefață), AJan Charlton, Londra: CA, "For Me It Has to Bc Done Good: An Interview with Alan Charlton", Arts Magazine, mai O "AQuitc Different Coldness: Gerhard Merz Interviewed by Thomas Dreher " Artscribe International, noiembrie-dec C HaiTison, Eseuri despre artă și limbaj Oxford: Blackwell, T Atkinson, "Disaffirmation and Negaiion " Mute, Londra: Gimpel Fils, TJ Clark, "Clement Greenberg's Theory of Art", în F Frascina, Pollock and After: The Criticai Debate Londra : Harperand Row, D Kuspit, "Interviu cu Anselm Kiefer" ( ), în J Siegel (ed ), ArtTalk: The Early s, New York: Da Capo Press, R Storr, "Louise I awler: Unpacking the White Cube", Parkett Louise Lawler: An Arrangement of Pictures, New York: Assouline, M Buskirk, "Intcrvicws with Sherrie Levine Louise Lawler, and Fred Wilson", octombrie, toamna Y -A Bois, "Arheologiile lui Susan Sriiith", în S Bann și W Allen (eds ) InterpretingContemporary Ari, Londra: Reaktion Books, JohnArmleder, FrOjus: LeCapitou J Saltz, "Trenul istoriei" (Mucha), Art in America, ian P Monk, "Rcinhard Mucha: The Silenceof Presentation" Parașuta , iunie-aug S Sonmidr-Wulffen "Modele", Flash Art , martie T WulTfen, "Berlin Art Now", Flash Art, martie-aprilie G Celant, "Stations on a Journey" (Mucha), Artforum Dec P Bommels, "Auto-Americanism" (Biiro Berlin), Artscribe, aprilie Biiro Berlin, "dick, dunn", în Biiro Berlin: Ein Produkrionsbegriff, Berlin, îmi Knoebel, Eindhoven: Van Bibliografie Abbemuseum "Alben Oehlen im Gespracb mii Wilfred Dickoff und Martin Prinzhorn/'Kunsi Heute , Köln, [HW] J Koether, "Interviu cu Martin Kippenberger", în B: GcsprKche mit Martin Kippenberger, Ostfildcrn: Cantz, [HW] Freitreppc: Olaf Metzel, München Olaf Metzel, Nice: Villa Arson, C Joachimedes și N Rosenthal (eds ), Metropolis, Stuttgart: Edition Cantz K Ottmann, "Rosemarie Trockel " Flash Art , mai J Koether, "Interviu cu Rosemarie Trockel", Flash An , mai D Drier, "Spiderwoman" (Rosemarie Trockel), Artforum, Sept C Blase, "On Kaiharina Fritsch", Artscribe Internațional, martie-aprilie T Fairbrotheretal BiNational: American and German Art of the Late s, Boston: ICA, Magicicns de la Torre, Center Georges Pompidou, Paris, KrzysztofWodiczko: Criticai Vehicles: Writings, Projects, Interviews, Cambridge, Mass : MIT Press, Richard Serra: Writings and Interviews, Chicago: University of Chicago Press, C Weyergraf-Serra și M Buskirk (eds ), The Destruction of Tilred Arc: Documems, Cambridge, Mass : MIT Press, Lingwood (ed ), Casa: Rachel Whiteread, Londra: Phaidon, J Young, The Texture of Memory: Holocaust Memorials and Meaning, New Haven și Londra: Yale University Press, Jochen Gerz: Ros Publica - , Ostfildern: Cantz, M Welish, "Cui îi este frică de verbe, substantive și adjecrive?" (Holzer), Arts Magazine, aprilie J Siegel, "Jenny Holzer's Language Games", Arts Magazine : , nov Bann, "The Inscription in the Garden: Ian Hamilton Finlayand theEpigraphicConvention", Apollo ns , aug D Eichler, "Ultima soluție" (Genzken) Fricze nov -dec Isa Genzken, Chicago: Renaissancc Socicty ai Universitatea din Chicago, "Thomas I lirschhorn: Energy Yes, Quality No," Flash Art, ian -feb "Thomas Hirschhorn și Marcus Steinweg", ianuarie B Buchloh, "Detritus and Decrepitude: The Sculpture of Thomas Hirschhorn", Oxford Art Journal , Mărci de identitate: - J Salz, "Strânge Fruit: RobcrtGober'sUntitlcd ", Revista de Arte Sept C Greenberg "Where Is the Avant-Garde?" Vogue, iunie , retipărit în J Obrian (ed ), Clement Greenberg: The Collected Essays si Critica, Voi , Chicago: University of Chicago Press, L Steinberg, OtherCriteria: Confrontations with Twentieth-Century Art, Oxford: Oxford University Press, G Osterman, "Mixed Gay Chorus" (B Harris), Women Artists News - , - P Hodges, "Robert Mapplethorpe, Photographcr" Manhattan Gaze, decembrie S Dubin, "The Trials of Robert Mapplethorpe", în Elizabcth C Childs (ed ), Suspendcd Liccnse: Censorship and the Visual Arts, University of Washington Press, D Wojnarowicz, Memories That Smell Like Gasoline, California: Art Space Books, mai W Bartman (ed ), Felix Gonzales-Torres, New York: Art Press, "Art or The Caress: A Project for Artforum" (Morgana), Artforum, decembrie A Chave, "Minimalism and the Rhetoricof Power", Arts Magazine, ianuarie S Tallman, "Kiki Smith: Anatomy Lessons", Arc in America, aprilie KB Schliefer, "Inside Out: Un interviu cu Kiki Smith", Arts Magazine Bad Girls (Williams, Smith), Londra: ICA, J Salz, "TwistedSister" (Williams), Arts Magazine, mai D Hickey, fără titlu, în Vanessa Beecroft Performances: VB - , Ostfildern: Hatje Cantz , S Koestenbaum "Bikini Brief" (Beecroft), Artforum, în G Dubois Shaw, "Final Cut" (Walker), Parkett , E Janus, "As American as Apple Pie" (Walker), Parkett , Lari Pittman: Paintings - , Corncrhousc, Manchestcr, Nancy Rubins, Museum of Modern Art, New York I Ici tor Skelter: LA Art in the s, Los Angeles Museum of Contemporary Art, Paul McCarthy, Londra: Phaidon Press, T Myers, "Hard Sopy: The Sincerely Fraudulent Photographs of Larry Johnson", Arts Magazine, vara D Rimanelli, "Larry Johnson: Highlightsof Concentrated Câmp," Flash Art nov -dec J Saltz, "Lost in Translation: Jim Shaw's Frontispieces", Arts Magazine, vara R Rugoff, "Jim Shaw: Recycling the Subcukural Straightjacket," Flash Art, martie-aprilie Just Pathctic, curatorială de R Rugoff, Los Angeles: Galeria Rosamund Flesen, R Pettibon: The Pages Which Contain Truth Are Blank, Museion, Bolzano Larry Clark, Groningen Museu, Groningen "Laurie Parsons," Artforum, oct "Betriebsystem Kunsc: Eine Retrospektive" (Laurie Parsons), Kunstforurn Internațional, - Bankowsky, "Slackers," Artforum, nov N Bourriaud, "Karen Kilimnik: Psycho-Splatccr," Flash Art, martie-aprilie J Deitch, Strânge Abstraction (Cady Noland Robert Gober, Phillip Taaffe) R Smithson, "Entropy and the New Monuments" ( ), în J Flam (ed ), Robert Smithson : The Collected Writings, Berkeley, Cal , and London: University of California Press, L Nesbit, "Nota Preț ty Sight: Mike Kelley Makes Us Pay For Our Pleasure", Artscribe, sept -oct T Kellein, Mike Kelley, Kunsthalle Basel, G Bataille, Visions of Excess: Selected Writings - , University of Minnesota Press, R Krauss și Y -A Bois, Formless: A Uscr's Guidc, New York: Zone Books, Kabakov, "Despre gol" ( ), înD Ross (ed ) BetweenSpring and Summer, Cambridge, Mass : MIT Press, A Wallach, Ilya Kabakov: The Man Who NeverThrewAnything Away, New York: Harry N Abrarns, B Groys și I Kabakov, "ADialogueon Installations," în N von Velsen (ed ), IlyaKabakov: TheLifeofFlies, Ostfildern: Edition Cantj and Cologne Kunst-verein, Jessica Stockholder, Londra: Phaidon, BA MacAdam, "A Minimalist in Baroque Trappings" (Reed), Artă Stiri, Dec T Beii, "Baroque Expansions" (David Reed), Art in America, feb Glen Brown, Centre d'Art Contemporain, KerguOhemec, L Loptman, "LucTuymans, Mirrorman", Parkett LucTUymans, Londra: Phaidon, N Rosenthal (ed ), Apocalypse: Beauty and Horrorin Contemporary An, Royal Academy, Londra, M Maloney, "The Chaprnan Brothers: Whcn Will I Be Famous", Flash Art, ian -feb Chapmanworld: Jakc and Dinos Chaprnan, ICA, Londra, S Dubin, "How'Sensation' Became a Scandal'', Ari in America, ian D Hirst Românce in the Age of Uncertainty: Jesus and His Disciples: Death, Martydom, Suicide, and Ascension, White Cube Gallery, Londra, F Bonami, "Damien Hirst: The Exploded View of the Artist", Flash An, vara Africa, Asia și Europa de Est: - R Araeen, "Black Manifesto", Studio Internațional , și Black Phoenix , ian E Said, Orientalism, Londra: Penguin, H Bhabha, The Locationof Cukure, Londra: Routledge, Gayatri Spivak, În alte lumi: Eseuri în politică culturală New York: Methuen, Magiciens de la Terre, Paris: Centre Georges Pompidou, "The Necessity of Jimmie Durham's Jokes", Art Journal, toamna "Jimmic Durham: Attending to Words and Bones: An Interview with Jean Fisher ," ?\rt and Design, iulie-aug L Wong, "ShellyNiro: Mohawks in Beehives ,"Fuse, vara N Nurgesser, "Chiharu Shiota," Kunstforurn Internațional , aug -oct M Hsu, "Close to Open" (Chieh-Jen Chen), Flash Art Oct J Johnston, Tehching Hsieh; Art's Willing Captive", Art in America, sept Acte traduse: performanță și artă corporală din Asia de Est - Berlin: Hausde rKulturen derWek, FangLijun, declarație fără titlu ir China Avant-Garde, Berlin: Haus derKulturen derWek, H van Dijk, "The Fine Arts After the Cultural Revolurion" (Gao Minglu), China Avânt/Garde, Q Zhijian, "Performing Bodies: ZhangHuan Ma Liuming, and Performance Art in China " An Journal, vara E Degot, "MoscowActionism: Self-Consciousness Without Cdhsciousness" (Kulik, Brener), în HG Oroschakoff (ed ), KrKftemessen: Eine Austellung Estlichcr PositionenlnnerhalbDer Ostfindcrn: Cantz Vcrlag V Misiano, "Russian Realiiy: The End of Intclligentsia" (Brener), Flash Art , vara A Osmolovsky "Russian Inerția: Vladimir Dobusarsky and Alexander Vinogradov", Flash Art J ian -feb V Misiano "An Analysis of "Risovka': Post Soviet Art of the s" (Dubossarsky, Savalov), în G Maraniello (ed ), Art in Europe - , Milano: Skira Editore, Agitation for Happiness: Soviet Arta în oțel în epocă Sf Petersburg: Muzeul de Stat al Rusiei, - S Zizek, Tarrying with the Negative: Kant, Hegel and theCritiqueofldeology, Durham: Duke University Press, S Milevska, "AF S Does the Big Apple", Flash Art, ian -feb M Kuzma, "Defining Mutablc Momcnts and Perfect Worlds: Beyond the Valta Club" (Chichcan Mikhaflov), în G Maraniello (ed ), Art in Europe - , Milano: SkiraEditore, A Schwarzenblock (ed ), Boris Mikhailov: Casc History, Zurich: Scalo, Enwezor "The Black Box", în Documenta Platforma : Expoziție, Ostfildern: Cantz Verlag, R Goldberg și W Kencridge, "I ive Cinema and Life in South Africa", Parkett , W Kentridge, declarație, în C Christov-Bakargiev, William Kenrridge, Bruxelles: Palais des Beaux Arts, R Krauss, "William Kentridge's Drawings for Projections", octombrie , primăvara F Bonami, "Bodys Isek Kingclez," Journal of Contemporary African Art , primăvară-vară Georges AdOagbo, în Big City: Artists from Africa, Serpentine Gallery, Londra P Holmes, "Hainele noi ale împăratului" (Shonibare) știri de artă oct Oguibe, "Finding a Place: Nigerian Artists in the Contemporary Art World", Art Journal, vara F Bonami "Introducrion", în cea de-a -a Bienala de la Veneția, Vise și conflicte: dictatura privitorului, Veneția, F Bonami, "Pittura sau pictură", în F Bonami (ed ), th Venice Biennale, Dreams and Conflicts: The Dictatorship of the Viewer, Veneția: La Biennale di Venezia, M Nesbit, "Utopia Stayion", în ibid Noi provocări: - Joan Jonas, "Lines in the Sand: Notes", în Documenta Platforma : Expoziție, Ostfildern: Cantz Verlag, Joan Jonas: Works - , Stcdclijk Museum, Amsterdam B Buchloh, "Detritus and Decrepitude : Sculptura lui Thomas Hirschhorn," Oxford Ari Journal , Y Dziewior, "John Bock: Receiver's Due", Artext , Fcb -aprilie A SchIegel "John Wax: SomelnsidcOutpucoftheQuasi-Me/'FlashArr^lS, oct E Lorenz, "Predictibilitate: Flap of a Butterfly's Wing in Brazii Set Off a Tornado in Texas?" Asociația Americană pentru Avansarea Științelor (adresă), C Berwick "Excavaring Ruins" (Julie Mehretu), Arc News Martie P Fllis, "Matthew Ritchie: That Sweet Voodoo That You Do", Flash Art , nov -dec Kastner "Wcather of Chance: Matthew Ritchie și efectul Butterfiy " Arc/Text , J Kastner, "Sarah Sze: Tipping the Scale " Art/Text J Slyce Sarah Sze, Londra: ICA, F Jâmeson, Postmodernism or the Cultural Logic of Late Capitalism, I oridon: Verso , C Bishop, "TomokoTakahashi: Accumulation oEMcniories", Flash An , martie-aprilie ] Dick Price (eseu), The NcwNcurotic Realism, Londra; Galeria Saatchi, R Preece, "Tomoko Takahashi: In the Eye of the Tornado", Sculpture, nov R Koolhaas Spațiu nedorit octombrie Matthew Barncy, Cremaster Anangel, Londra, N Bryson "Cavalcada gonadotrofică a lui Matthew Bamey", Parke it , B High Russcll, "Anxietățile testiculare ale lui Matthew Bamey", Parachute , oct -dec R Smith, "Matthew Barney: The Cremaster Cycle", Artforum, mai "Meier, Barcelona," Architectural Record , aprilie G Mack, "The Museum as Sculpture: Interview with FrankO Gehry", în G Mack, Art Museums into the IstCentury Basci: BirkhKuser, R Moore și R Ryan, Building late Modern; Herzog și De Meuron Transforrning Giles Gilberc Scoct, Londra: Tate, Anish Kapoor: Marsyas Londra: Tate Santiago Calatrava: Wieein Vogel/Like a Bird, Kunsthistorisches Museum Viena M Hardt și A Negri, Empire, Cambridge, Mass , B Groys, "On the Aesthelics of Video Installations", în Stan Douglas: Le DOtroic, Basel: Kunsthalle Basel, Spellbound: Art and Film (McQueen), Londra: Hayward Gallery ; M Durdcn, "Steve McQueen " Parașuta , aprilie-iunie M Stjemstedt, "Eija-LiisaAhtila: The WayThingsAre: The WayThings MightBe," Flash Arc, vara M Vetrocq, "Is Nori-Liis Înnebunit " Art in America, octombrie B Ruf, "Hybrid Realities: Eija-Liisa's Ahtilâ's Human Dramas,"' Parkett , A Szylak, "The New Art for the New Real hy: SomeRemarks on Contemporary Art in Polonia" (Kozyra) Art Journal, primăvara D Elliott, "Hole Truth" (Kozyra), Artforum, sept J Krysa, "PolcsApâit" (Kozyra), Macke , dec -feb F Solanas și O Getino, "Towards a Third Cinema" ( ), în M Martin (ed ), New Latin American Cinema, Voi , Dctroit: Wayne State University Press N Leleu, "Shirrin Neshat: La Querelle des Images," Parachute Oct -Dec R Jones, "Remediu suveran" (Shirrin Neshat) Artforum, oct M van Hoof, "Veils in the Wind" (Shirrin Neshat), Art Press , mai Bill Viola New York: Whitney Museum of American Art, Bill Viola, Writings - , ed Robert Violettc cu o introducere de JC Amman, Londra, M Ritchic, "Topu Oursler: Technplogy as Instinct Amplifier", Flash Art , ian -feb Topu Oursler, Influence Machine, Londra: Artangel Trust, E Horn, "Knowing rheEnemy: The Epistemology of Secret Intelligence" (Topu Oursler), Grey Room , primăvara TJ Clark, "Modernism, postmodernism și Steam", octombrie , C Paul Internet Art (Napier), Londra: Thames & Lludson, Adresele site-urilor web Reviste Art Asia Pacific www artasiapacific chn Artchronika ww w artchronika ru Artext www artext org Forumul Ari www artforum com Un în America www artinamericamagazine com O India www artindiamag com Jurnalul de artă mw collagean org /Art Monthly www anmonthly co uk Art News www artnewsanline com Un Nexus www annexus com www artpress com Flash Art wwv jlasharconlinc com Trieze wwv frieze com Revista Fuse fusemagazine org Nu: The Nordic/Art Review www nordicartreview nu Octombrie www mitpress ed u/october Parașuta www pa racii u te ca Muzeele de artă modernă Boston ICA www icaboston org/ Documenta, Kassel www documenta de Centrul Georges Pompidou Paris www cnac-gp fr Muzeul Guggenheim, Bilbao www guggenheim org Muzeul Guggenheim, New York www guggenhcim org MACBA, Barcelona www macba es Marcin-Gropius-Bau, Berlin www gropiusbau de Milwaukee An Museum, Milwaukee www mam org Muzeul Contemporanului An, Los Angeles www moca-la org Muzeul de Artă Modernă, Frankfun www mmk-frankfun de Muzeul de Artă Modernă, New York www moma org Muzeul Rusiei Scala, St Petersburg www rusmuseum ru Taie Gallery, Londra wtvw tate org uk Bienala de la Veneția, Vcnice www labiennale org Walker Art Center, Minneapolis www walkerart org Muzeul Whitney de Artă Americană, New York www whicney org Bibliografie Indicator Abramovic, Marina Adeagbo, Georges Adorno, Theodor Eisenman, Peter Irlanda, Patrick (Brian O'Doherty) Acconci, Vito (Acconci, Vito) , , , , , Akpan, Sunday Jack (Akpan, Sunday Jack) Albert, Yuri (Albert, Yuri) Alekseev, Nikita Allington, Edward (AlHngton, Edward) și b Alloway, Lawrencc Amida Dossou (Amidon, Dossou) Ando, Tadao (Ando, Tadao) , Andre, Carl (Andre, Cari) , Anselmo, Giovanni , Furnica, Ferma Antonioni, Michelangelo Araeen, Rasheed Armleder, John (Armlcdcr, John) Ataman, Kutlug (Ataman Kutlug) ' Atkinson, Terry Auerbach Frank (Auerbach, Frank) Ahtila, Eija-Liisa Bajracharya, Nuche Kaji Baselitz, Georg Baldessari, Ioan Ioan) Balthus Bankowsky, Jack Bann, Stephen Barney, Matei , , , Barry Robert (Barry, Robert) ani, , , Barthes, Roland , Basquiat, Jean-Michel Bataille, Georges , Bachelard, Gaston Beckett, Samuel Benglis, Linda , , Benjamin, Walter Beran, Zdenek Bsres, Jerzy Berman, Wallace (Berman Wallace) Becher, Bernd și Hilla Burden, Chris , Burgin, Victor ' Bersoi Nancy (Burson (Nancy) Bidlo, Mike (Bidlo, Mike) , Bickerton, Ashley (Bickerton, Ashley) , Beecroft, Vanessa Blake, Peter Blackner, Ross Beauvoir, Simone Bode, Arnold Baudrillard, Jcan , , , , , Beuys, Joseph , , , , , , , , , , Bock, John (Wax, John) Baldwin, Michael Mihai) Boltansky Christian (Bokanski, creştin) Bommels, Pieter Bonami Francesco (Bonami, Francesco) Boetti, Alighiero (Vost, Alighiero) Braila, Pavel Bryson, Norman Norman) Căsătoria, Georges (Braqes, Georges) Brancusi, Constantin (Brancusi, Constantin) , , Bratkov Sergius (Bratkov Serhiy) Brown, Glenn (Brown, Glenn) , Frate, Stanley (Brouwn, Stanley) , Brauntuch, Troia (Brauntuch, Troia) Brener Alexandru (Brener Aleksandr) Brisley, Stuart , , Brock Bazon (Brock Bazon) Brodthaers, Marsilia (Broodthaers, Marcel) Brus, Gunther (Brus, Gunter) Bois, Yves-Alain (Bois Yve-Alain) Bugaev, Sergey (Bugaev, Scrgci) burghez Louise (Bourgeous, Louise) Buchloh, Benjamin , , , , , , Bhimi, Farina (Bhimji, Farina) Buren, Daniel ' , , , Byuttner, Werner (Butrner Wemer) Bacon, Francis Viola, Bill , Weissman, Benjamin Valenta, Rudolf (Valența, Rudolf) Van Elk Ger (Van (Elk Ger) , Wang Xiaoshua Wang Yousheng Wachowski, frați (Wachowski frați) Ei, Renate Weibel, Peter Mai rău, Troels Wilmuth, Jean-Luc (Vilmouih Jean-Luc) Vitke, Hanna (Wilkc, Ilannah) Vautier, Ben (Vautier, Vep) Vodichko, Krzysztof (Wodiczko Krzysztof) , Wojnarowicz, David Woodrow Bill (Woodrow, Bill) , Woolulu Jimmy (Wululu Jimmv) Gao Minglu Garust Gerard (Garouste Gerard) Gaston Philip (Guston, Philip) Gaudi, Antonio (Gaudi Antoni) Genzken, Isa (Genzken, Isa) , Gehry, Frank (Gehry, Frank) , Gerstler, Amy (Gerstler, Atu) Hertz, Jochen (Gerz Jochen) Gilbert-Rolfe, Jeremy de ani Glass, Philip Gobert Robert (Gobcr, Robert) Godard Jean-Luc (Godard, Jean-Luc) Golub, Leon (Golub, Lcon) , Goldstein, Jack Gonzalez-Torres, Felix (Gonzalez-Torres, Felix) Gordon, Douglas Graves, Nancy Greenberg, Clement (Greenberg, Clement) , , Greenblatt, Rodney Allan (Greenblatt, RodneyAllan) Groys, Boris (Groys, Boris) Gropius, Walter (Gropius Walter) Graham Dei (Graham, Dan) , , Graham Rodney (Graham, Rodney) Gu Venda (Gu, Wcnda) Guattari, Felix (Guattari FelLx) Goodman, Sam (Goodman, Sam) Gundlakh, Snen (Gundlakh, Sven) Gursky Andreas (Gursky, Andreas) Davenport, Ian (Davenport, Ian) Dine, Jim Dali Salvador (Dali Salvador) Dan, Walter , Durham Jimmy (Durham, Jimmie) De Ak Edith (De Ak, F dit) Debord Guy Tar, Ekaterina (Degot, Ekatcrina) Dejong Constance (DeJong, Constanța) Deleuze, Gilles De Kiry co Giorgio (De Ch i gіeo, Giorgio) De Kooning, Willem (De Kooning Willeni) , Deng Xiaoping Judd, Donald (Judd, Donald) , Jameson, Fredrik Fredric Gilbert și George Gcorge) Jonas, Joan de ani, Johns, Jasper (Johns, Jasper) Johnson Larry (Jonson, Larry) Johnson, Philip (Johnson, Philip) Giotto Zappa, Frank (Zappa Frank) Indicator Zorio, Gilberto Gilberto) Dibbets, ianuarie Diebenkorn Richard (Diebenkom, Richard Diacon Richard (Diacon, Richard) Dix, Otto (Dix, Otto ) Dimitrievici Braco (Dimitrievic Braco) Doku-a băut Jiri Georg (Dokoupil, JiriGeorg) Donskoy, Gennady (Donskoy Gennady Dubossarsky, Vladimir (Dubossarsky, Vladimir) Dunkan Carol (Duncan, Carol) , , David, Katherine Davis, Dcbby Duchamp, Marcel (Duchamp, Marcel) , , , , Szarkowski John (Szarkowski, * Ioan) Jigalev, Anatoly (Zhigalev, Anatoly) Jodon Valerie (Jaudon, Valerie) , , Zhang Huan (ZhaAg Huan) Zaѵg Remy (Zaugg, Nemu) , , Ze, Capa (Sze, Sarah) , Zeeman, Harold (Szeemann, Harald) Sontag, Susan (Sbntag, Susan) Immendorf, Jorg (Immendorf, Jorg) , Isozaki, Arato (Isozake, Arato) Joachimidis Christie (Joachimedes, ChrisLos) , Jorm, Acrep (Jorn, Asgcr) Yoshihara, Jiro (Yoshihara Jiro) Kabakov Ilya (Kabakov, Ilva) Cabral, Amylkar (Cabra), Amilkar Calatrava, Santiago Santjago Calle, Sophie , Calzolari Pier Iaolo (Galzolări Pier Paolo) Kahn, Louis Kaneda Shirley (Kaneda, Shirley) Kant Emmanuel (Kant Emmanuel) Cantor, Tadeusz (Captor, Tadeusz) Kaprow Alan (Kaprow Allan) , Kapoor, Anish (Kapoor Anish) Caravaggio Curry Ken (Currie, Ken) , Carlson, Cynrhia t Caro, Anton# (Caro, Ani hony) , , , , Caspit Donald (Kuspic Donald) , Castaneda Carlos (Castaneola, Carlos) Castoro, Rosemary Cattelan; Maurizio (Cattelan, Maurizio) Cage, Joey (Cage John) Kelly, Mike (Kelley, Mike) , , , , , Kelly Mary (Kclly, Magu) , Kelly, Ellsworth de ani Kentridge, William Koethe, Wolfgang KiLi: (fi, bi) Chia, Sandro , Kieiholz, Ed (Kienholz, Ed) Kiecol, Hubert (Kiecol, Hubert) Kilimnik, Karen (Kilimnik, Kagep) Kingelez, Bodyslsek Kippenberger, Martin , Kirchner, Ernst Ludwig (Kirchner, Ernst Ludwigj China, R B (Kitaj, R V ) , Keaton, Basteo (Keaton, Buster) Kiefer Anselm (Kiefer Anselm) Clark, Larry (Clark Baggu) Clark, TJ , Clegg și Gutman Guttmann) Clemente, Francesco , Klein Yves (Klein, Yves) Knebel, Imi (Knoebel, îmi) , Carte Milano (Knizak, Milano) unsprezece Koganezawa Takehito (Koganezawa Takehito) Kozloff, Joyce (Kozloff Jovce) , , Kozura, Katarzyna (Kozyra, Katarzyna) Cuttingham, Robert (Coltingham Robert) Komar, Vitaly și AleksandrMelamid , Apartament, George Conner Beeyus l'Conner, Bruce) * Koop, Himmelblau (Soor, Himmelblau) * Kossoff, Leon (Kossoff, Leon) Kotik, ianuarie Crow, Thomas (Crow, Thomas) , Krauss, Rosalind , , Kristeva, Julia (Kristeva, dulia) Creț Douglas (Crimp, Douglas) , , , , , Craig, Tony (Cragg, Topu) , Kruger, Barbara (Kruger Barbara) Kuzman, Martha (Kuzman Poppy) Kulik, Oleg Koolhaas, Rem (Koolhaas Rem) Coomaraswamn A K (Coomaraswamy, A K ) Kummer, Raimund Kounellis, Yannis (Kounellis Jannis) Kuniliusee, Paulosee Kunk, Milano , Koons, Jeff , Cooper, Dennis Kupreyanov Vladimir (Kupreanov Vladimir) Cucci, Enzo (Cucei, Enzo) La Rocca, Kitty (La Rocca, Kitcv) Lavier, Bertrand lătrat Wolfgang (Luv, Wolfgang) Lacan Jacques (Lacan Jaqucs) , Lum, Ken Lamm, Leonid (Lamm, Lednid) Lang, Fritz Lafontaine, Marie-Jo (Lafoniain, Marie-Jo Le Gris Malcolm (Le Gricc, Malkoim) , Lebsl, Jean-Jacques (Lebel, Jean-Jacques) Lebel, Robert Levi-Strauss, Claude , LeWitt, Soia (LeWitt, Sol) , Leger, Fernand (Leger, Femand) , Leiris, Michel * Laysiepen, Uwe Lee Ming-Sheng Libekind, Daniel (Libekind Daniel) Levine Sherry (Levine, Sherrie) , , , , , , , Linklater, Richard Lipp ard Lucy (Lippard, Lucy) , , , , , Lissitzky, El (Lissitzky El) Lichtenstein, Roy (Lichtenstein Roy) Lung Richard (Long Richard) Longo, Roben Loos, Adolf , Lorenz, Edward Lawler, Louise (Lawler Louisc) Lawson Thomas (Lawson, Thomas) , Lutsas, Capa [Lucas Sarah) Lukács Georg (Lukacs, Georg) Luri, Boris (Ішіе, Boris) Lewis, Morris (Louis Morris) BANDĂ R D (Laing, RD) Larnsr Liz (Larner, Liz) Liu Xiaodong (Liu, Xiaodong) Luperz, Markus (Luperiz, Markus) , , Luti, Urs (Lurhi, Urs) Ma Lumvn (Ma, Liuming) Myers, Rita (Myers, Rita) Meistermann Georg (Meistermann, Georg) McCarthy, Paul (McCarthy, Paul) " Mayyuen Marshall (McLuhan, Marshalî) McQueen, Steve , Malevich, Kazi chgir (Malevich, Kazimir) , , , , Manet, Edouard Man Ray , Manzoni, Piero (Manzoni, Piero) , , , , Marden, Brice (Marden, Brice) , Martin, Agnes , , , Martin, Jean-Hubert Martin, Ioan Marx, Karl Mason, Francoise (Masson, Francoise) Matisse, Henri (Matisse, Henri) , Matta, Roberto , Matta-Clark, Gordon Meese, Jonathan Meyer Richard (Meier, Richard) Meyer Melissa (Meyer, Melissa) Melamid, Aleksandr și Vitaly Komar Mepet, Julic (Mehretu, Julic) , Indicatorul Merz, Gerhard (Merz, Gerhard) Merz, Mario (Merz, Mano) , Messager, Annette Metzel, Olaf (Mctzel, Olaf) , Middendorf, Helmut Misiano, Viktor (Misiapo, Viktor) Miller, John Domnișoară, Mary (Domnișoară, Magoo) Mihailov, Boris Boris) Mihailova, Victoria (Mikhailova, Victoria Michelson Annette (Michelson, Apendice) Monastyrsky, Andrei (Monastyrsky, Andrei) , , Mondrian, Piet (Mondrian, Pier) Moneo Rafael (Mopeo, Rafael) Morgana, Aimee (Morgana, Aitee) , Morris, Robert , , , , , , , Morton Ree (Morton, Ree) , , Mosset, Olivier (Mossei, ONvieg) Munoz, Juan Murakami, Saburo Mucha, Reinhard (Mucha, Reinhard) Muhl, Otto (Muhl, Ol to) Murray, Elizabeth (Murray Elisabeta) Mapplethorpe, Robert Natt Jim (Nutt Jim) Nesbit Molly (Nesbit, Molly) Neshat, Shirin (Neshat Shirrin) Niro, Shelley (Niro, Shelley) , Nitsch, Herman (Nitsch, Hermann) Nietzsche, Friedrich Novikov, Timur Noland, Kenneth Noland, Cady Nolde, Emil Nochlin, Tinda , Ney, Ernst Wilhelm Napier Mark (Napier, Mark) , Newman, Barnet Barnett Obrist, Hans Ulbrich Oden W X (Auden, W H ) O'Doherty, Brian; vezi Ireland Patrick (O'Doherty, Brian seelrelandParrick) Ochlen, Albeit Oehlen, Markus Ocampo, Manuel (Osatro, Manuel) O'Keeffe, Georgia de ani Oliva, Achille Bonito (Oliva, Achile (Bonito) Olitsky Dzhulis (Olitski, Jules) Oldenburg, Claes Ono, Yoko (Ono, Yoko) , , , Ontani, Luigi Opie, Julian Oppenheim, Dennis , Osmolovsky, Anatoly (Osmolovsky, Anatoly) Ouitton, Teresa (Oulton, Terese) Owens Craig (Owens, Craig) , , , Paik, Nam iunie Piper, Adrian Paladino Mimmo (Paladino, Mimmo) , Parmentier, Michel Parsons, Lauric IІashke, Ed (Paschke Ed) Pauză Wolf (Pauză, Wolf) de lire sterline Ezra (Pound, Ezra) Pane, Gina (Pane, Gina) , , Penck, AP (Penck, AR) , , Pensato, Joyce (Pcnsato Joyce) , Perrot John (Perrault, John) Peterson, Richard (Patterson Richard) Pettibon, Raymond (Pettibon Raymond) , Pian, Renzo (Pian, Renzo) , Picasso, Pablo (Picasso, Pablo) , , , , , , , Pearson, Jack (Pierson, Jack) , I Іstolstto, Michelangelo (Pistoietto, Michelangelo) Pitman Lari (Pittman, Lari) , Pitz, Herman (Piiz, Hermann) Poitras, Jane Ash Pollock, Griselda Griselda Pollock, Jackson Jackson) , , Polke, Sigmar (Polke, Sigmar) , , , , , , Pontormo, Jacopo Convertor Jacques (Prevert, Jacques) Prince, Richard Prini, Emilio (Prini, Emilio) Ryan, Anna (Ryan, Anna) Reiner Arnulf (Rainer, Amulf) Rainer, Yvonne de ani Wright Frank Lloyd (Wright Frank Lloyd) Reich, Wilhelm Ramaish, Fritz (Rahmann, Friiz) Rumney, Ralph Ramsden, Mel Russell Bruce Hugh (Russell, Bruce High) Rauschenberg, Robert , Reinhardt, Ad , Rembrandt Rivers, Larry Stuf David (Reed David) , Riemann Robert (Rvman, Robert) , , ' Ringgold, Credință Ritchie, Matthew Richter, Gerhard , , , , , Richter, ani (Richtcr, I lans) , Robinson, Walter Rogers, Richard Rodcenko, Aleksandr Rosenbach, Ulricke Rosenblum, Robert de ani Rosenthal, Norman Roitburd, -Alexander (Roitburd, Aleksandr) Rosler, Marta , , , Rothenberg, Susan de ani Rothko, Mark , Roshal, Mihail de ani Rhoades, Jason Rubin Nancy (Rubins, Nancy) Ruff, Thomas (Ruff, Thomas) , Ruscha, Ed , , Randall-Page, Peter Saar, Betye Saatchi, Charles (Saatchi, Charles) Savalov, Arsen (Savaloy Arsen) , Sadeh Walid (Sadeh, Walid) Salle, David , Salomee (Salonic) Sanchez, Juan Sant'Elia, Antonio Cezanne, Paul Serota Nicolae (Serota, Nicolae) Serra, Richard , , , , , , , Sea Teching (Hsieh, Tehching) , Sieverding, Katherina Silverman, Kaja (Silvertnan, Kaja) Skersis, Viktor (Skersis, Viktor) Scott, Ridley Slyce, John Slominski, Andreas Smith, David Smith, Kiki (Smith, Kiki) Smith, Roberta Smith, Susan Smith, Bufniță (Smith Philip) Smithson, Robert (Sinithson, Robert) Chov, Michael (Zăpadă, Michael) , Sokov, Leonid (Sokov, Leonid) Solanskiy, Serhiy Starn, Mike și Doug (Starn Mike și Doug) Steinbach, Xaim Steinberg, Leu Stella, Frank (Stella, Frank) , , Stall abrass, Julian (Stallabrass, Julian) Stiglitz, Alfred (St ie gl i I z Alfred Stockholler, Jessica (Acționar, Jcssica) , Storr, Robert Strug Thomas (Struth, Thomas) Suzuki, D T (Suzuki, DT) Sueid, Mohammed (Soueid Moharnrned) XiaoLu Taaffe, Philip (Taaffe, Philip) , Tavadr os, Gilane (Ta wa d ros, Gilane) Takahashi, Tomoko (Takahashi Tomoko) Tang, Song (Tang, Song) Tarkovski, Andrei Indicator Tasset Tony (Tasset, Topu) , Tatafiori, Ernesto (Tatafiorî, Ernesto) Tatlin Vladimir (Tatlin Vladimir) Dublat Sai (Twomblv, Su) , , , , Thek, Paul Ier-Oganyan Avdey (Ter-Oganyan, Avdey) Tillmans, Wolfgang Tiravania, Rirkrii І Toroni, Niele ('Toroni, Niele) , Trokel, Rosemary (Trockel Rosfemarie) , Tudor David (Tudor, David) Tuy mais, Luc (Tuvmans, Luc) White, Edmund (Whire, Edmund) Whiteread, Rachel Wilding, Alison Wilson, Martha Williams, Robert Williams, Sue Weems, Harry May (Weems Garrie Mau) Wiisor, Jackie (Winsor, Jackie) Ulman Misha (L'llman Mis'na) Wall, Jeff (Wall Jeff) , , , Wallach, Alan (Wallach Allan) Wallace, Ian Walker, Kara (Walker, Kaga) Warhol, Andy (Warhol, Andv) , , , , , , Ursler Tony (Oursler, Topu) - Webb, Boyd , Welsby, Chris (Welsby, Chris) , Wentworth, Richard FahgLijun , Fanon Franz (Fanon, Framz) Fetting, Rainer (Fetting, Rainer) , , Finlay, Ian Hamilton Fischer, Conrad , Fischer-Loig, Konrad (Fischer- Lucg Konrad) Flavin Dan (Flavin, Dan) Flanagan, Barry (Flanagan Wattoo) Fleury Sylvie (Fleury, Sylvie) Foulkes, Llyn Fontana Lucio (Fontana, Lucio) Vostell, Wolf (Vostell, Wolf) , Plasament Hal (Foster, Hal) Fautrier Jean (Fa u trier, Jea l) Fragonard, Jean-Honore (Fragonard, Jean- lonorc) Freud, Sigmund (Freud, Sigmund) Freud, Lucian (Freud, Lucian) , , Freundlich, Otto (Freundlich, Octo) Fried, Michael Fritsch, Katharina Fromanger, Gerard , Fraser, Andrea Foucault Michel (Faucault Michel) , , , Fukuyama, Francis Haacke, Hans , Harris, Bertha (llarris, Bertha) ' Harrison, Charles , , , , Heartfield, John Hauser, Kitty (Hauser, Kitty) Headrick, Wally ( ledrick, Wally) Heitzer Michael (Heizer, Michael) Hecker, Zvi Hering, Keith , Herms, George ( Ierms, George) Hess, Elizabeth (Hess Elizaberh) Hesse Eva (Hesse, Eva) , , , Hodicke, Karl de ani Hirst, Damien Hoch, Hannali , Hickey, Dave Hild Gary (Hill, Gary) Hilliard, John (Hilliard, John) Şoldul păsărilor Edgar (Hulmă de păsări, Edgar) Hipshhorn, Thomas "Thomas) , Hitzler, Hans (Hit/Jer, Franz) Hitchcock, Alfred (Hitchcock Alfred Hodgkin Howard (I lodgkin Howard) Hoyland, John Hollein, Hans (Hollein Hans) Holzer, Jenny (Holzer Jennv) Hoppe, Walter Horn, Rebecca , Hoffman Hans (Hoffmann Hans) Hushiyari Shiraz (Houshiary, Shlrazch) Halley, Peter ( lalley, Peter) , , , ' Hamilton, Richard (Hamikon Richard) Hanrou, Howe Hume Gary (Hume, Gary) Hülsheger Gisbert (Huelsheger, Gisbert) Zwillinger, Rohnda Eu (immer, Bernd (Zimmer, Bemd) Charkar, Tony (Charkar, Topu) Charlton, Alan (Charlton Alan) ' Chave, Anna Chelant, Jermano {Sekte, Germano) Chen Chieh-Jen Chapman, Dinos și lake , Biserica, Frederic Edwin Chicago, Judy (Chicago, Judy) , , , , , , Chipperfield, David Chichkan Ilya (Chichkan, Ilya) Chandler, John (Chandler, John) , Shapiro Miriam (Schapiro Minam) , Eșarfă, Kenny (Schalf, Kennv) , Schwarzkogler, Rudolf , Schwitters, Kurt (Schwitters, Kurti Shen Qi Sherman, Cindy (Sherman, Cindy) , Shimamoto, Shozo (Shimamoto, Shozo) Shiota, Chiharu Shiraga, Kazuo (Shiraga, Kazuo) Schnabel, Julian , , , , , Schneemann, Carolee , , Schneckenberger Manfried (Schneckcnburger Manfried) Scholte, Rob (Scholte, Rob) Shonibare, Inca (Shonibare, Yinka) Shaw, Jim (Shaw Jim) , Steinberg Leu (Steinberg, Leu) Stockhausen, Karlheinz Schuyff, Peter Shulgin, Alexei Aycock, Alice Export Vali (Export, Valic) El-Khuri, Elias Ingres, Jean Auguste Dominique Andrews Michael (Andrews Michael) Enwezor, Okwui , Estes, Richard Asher, Michael , Jung, Klaus Jacob, Paola (Jacoub, Paola) Jankowski, creștin (Jankowski creștin) Yanobe, Kenji (Yanobe Kenji) Indicatorul Ilustrații furnizate Cu amabilitatea artistului (c) Robert Rauschenberg/VAGA, New York/DACS, Londra Cu amabilitatea Jirai Yoshihara Cu amabilitatea Galerie Marie-Puck Broodthaers, Bruxelles (c) DACS Cu amabilitatea Barbara Gladstone Gallery Muzeul de Artă din Dallas, Fondul general de achiziții și un grant de egalitate din partea Național Endowment for the Arts (c) ARS, NY și DACS, Londra și pagina Cu amabilitatea Moderna Museet, Stockholm (c) Donald Judd Foundation/VAGA, NY/DACS, Londra cu amabilitatea Barford Sculptures and theartist Foto: JohnRiddy Cu amabilitatea artistului și Haunch of Venison Cu amabilitatea artistului (c) MM Heizer, Cu amabilitatea artistului Cu amabilitatea artistului Cu amabilitatea artistului Foto: Topu Ray-Jones (c) ARS, NY și DACS, Londra (c) Fundația Solomon R Guggenheini New York; foto: Robert E Mates și Paul Katz (c) ADAGP, Paris și DACS, Londra Cu amabilitatea artistului (c) DACS CourtesyCheim &Read (c) DACS, Londra și VAGA, New York Cu amabilitatea Cheim&Read (c) DACS, Londra și VAGA NewYork Darul Elisabetei A Fundaţia Sackler Fotografie (c) Donald Woodman Cu amabilitatea Through The Flower(c) ARS, NewYork și DACS, Londra Cu amabilitatea Paula CooperGallery, New York Foto: Efraim Lev-Er (c) Statc of Eva Hesse Galerie Hauser & Wirth, Zurich Cu amabilitatea artistului Artistul de curtoazie Artistul de curtoazie Cu amabilitatea artistului Cu amabilitatea artistului (c)ARS, NY și DACS, Londra Cu amabilitatea artistului Cu amabilitatea Galeria SeanKelly, New York (c) DACS Cu amabilitatea Klemens Gasser & Tanja GrunertInc New York(c) DACS Cu amabilitatea Galeriei Stadler, Paris Cu amabilitatea Ronald Feldman Fine Arts, New York Foto: Caroline Tisdall (c) DACS Cu amabilitatea artistului Foto: Janet Andrson Fotografie (c)Galeria Națională a Canadei Cu amabilitatea artistului și pagina Cu amabilitatea artistului Cu amabilitatea artistului (c) ARS, NY și DACS, Londra Cu amabilitatea Electronic Arts Intermix Cu amabilitatea artistului și Marian Goodman Gallery, New York Cu amabilitatea galeriei Holly Solomon (c)The Estate of Gordon Matta-Clark(c) ARS, NY și DACS Londra Cu amabilitatea artistului Fotografie (c) National Gallery, Praga Cu amabilitatea Ronald Feldman Fine Arts, New York Victor și MărgărităTupitsyn Archivc, New York Cu amabilitatea Barford Sculptures și artistului Foto: John Riddy Cu amabilitatea artistului și pagina Cu amabilitatea Anthony D'Offay, Londra Cu amabilitatea Galeria Leo Castelli New York (c) ARS, NY și DACS, Londra Biblioteca Bridgeman Ari Galeria de curtoazie Bruno Bishofberger, Zurich (c) Sandro Chia/VAGA, New York/DACS Londra Colecția Muzeului de Artă Modernă, Fort Worth achiziționarea muzeului Fondul Prietenii Artei Cu amabilitatea artistului Cu amabilitatea artistului Colecție privată Artist de curtoazie Artist de curtoazie Cu amabilitatea Lisson Gallery, Londra Cu amabilitatea artistului Foto: David Reynolds, New York(c) DACS, Londra/VAGA NewYork Cu amabilitatea Anthony Reynolds Gallery, Londra Cu amabilitatea Waddington Gallerics, Londra(c) David Salle/VAGA, New York/DACS, Londra Opera de artă Keith I laring (c) The Estate ofKeith Haring Cu amabilitatea Leo Castelli Gallery', New York (c) ADAGP, Paris și DACS/London Cu amabilitatea artistului și EdwardTotahGallery, Londra (c) DACS Whitney Museum de American An, New York Cadou moșiei Ree Morton a-ii Fotografie de Geoffrey Clements Cu amabilitatea artistului Cu amabilitatea DC Moore Gallery, New York Cu amabilitatea Galeriei Gagosian, New York Cu amabilitatea Sidney Janis Gallery; NewYork (c)ValerieJaudon/DACS, Londra/VAGA, NewYork Galeria CourtesyMax Protetch Foto: Steven Sloman Cu amabilitatea Anthony D'Offay Gallery, Londra Cu amabilitatea Metro Pictures, New York Cu amabilitatea artistului Cu amabilitatea Galeria John Weber- New York Cu amabilitatea Paula CooperGallery, New York (c) ADAGP, Paris și DACS, Londra Cu amabilitatea Thomas Ammann, Zurich Cu amabilitatea artistului Cu amabilitatea artistului Cu amabilitatea Galerie Ghislaine Hussenot, Paris (c) ADAGP Paris și DACS, Londra și pagina Cu amabilitatea artistului Artist de curtoazie Cu amabilitatea Lisson Gallery, Londra Cu amabilitatea Lisson Gallery, Londra Cu amabilitatea galeriei Sonnabend New York Cu amabilitatea artistului Cu amabilitatea artistului Cu amabilitatea artistului Cu amabilitatea Postmasters Gallery, New York Foto: Tom Powel Fotografie cu amabilitatea: (c) Jack Goldstein și PE, Los Angeles Cu amabilitatea artistului Foto: Steven Sloman Cu amabilitatea Mary Boone Gallery, New York Cu amabilitatea artistului Arhiva Victor și Mărgărită Tupitsyn, New York Cu amabilitatea artistului (c) DB - ADAGP, Paris și DACS, Londra Cu amabilitatea Galerie Buchmann, Basel Artist de curtoazie Cu amabilitateGalerie Philomcnc Magers, Köln (c) DACS Cu amabilitatea Lisson Gallery, Londra Cu amabilitatea galeriei Anthony d'Offay; Londra Amestecul de inimă și Galeria de imagini Metro Courtesytheartist și Margarete RoederGallery, New York Artistul de curtoazie Fotografie: TomWarren Foto Florian Kleinefenn, Paris Artist de curtoazie Counety the artist (c) DACS Cu amabilitatea D A Center for the Arts New York Foto: NicTcnwiggenhorn (c) DACS Cu amabilitatea Galeriei Maz Hetzler, Berlin Cu amabilitatea artistului Foto: Ulrich Gorlich (c) DACS Muzeul de Artă Modernă Frankfurt Foto: Rudolf Nagel (c) Rosemaric Trockel, cu amabilitatea Spruth/Magers Gallery; Köln (c) DACS Cu amabilitatea artistului (c) DACS Cu amabilitatea Hal BrommGallery, New York Foto: Lee Stalsworth Cu amabilitatea PaceGallery; New York Foto: Kim Steele (c) ARS, New York și DACS Londra Lucrări comandate de Artangel şi Becks Prin amabilitatea lui Artangel, Londra Foto: Suc Ormerod Cu amabilitatea Luhring Augustine, New York Cu amabilitatea Galerie Crousel, Paris (c) DACS (c) Galeria Barbara Gladstone; New York Foto: David Regen (c) ARS, NY și DACS Londra Cu amabilitatea Galerie Daniel Buchholz și pagina (c)Thomas Hirshhorn, cu amabilitatea Barbara Gladstone Cu amabilitatea galeriei Daniel Weinberg; Sari Francisco (c) Fundația Robert Mapplcthorpe Folosit cu permisiunea, cu amabilitatea Antologiei A+C Cu amabilitatea Paula Copper Gallery, New York Foto: AndrcwMoore Cu amabilitatea PPOW, New York Foto: Adam Reich (c)Fundația FelixGonzalez-Torres Prin amabilitatea Andreei Roser Galeria, New York Cu amabilitatea artistului Cu amabilitatea Metro Pictures, Nev York Cu amabilitatea RegenProjects, New York și pagina (c) Vanessa Beecroft Cu amabilitatea Deitch Projects, New York Fotografie de Mario Sorrenti CounesyBrentSikkcma, New York Muzeul de Artă al Județului Los Angeles Achiziționat cu fonduri oferite de Ansley Graham Trust Fotografie (c) Museum Associates/LACMA Cu amabilitatea galeriei Paul Kasmin și a artistului Cu amabilitatea Robert Banc Editions Los Angeles Cu amabilitatea IAihringAugustine, New York Galeria Courtesy ; New York Cu amabilitatea Featurc Inc , New York CourtesyRegen Projects, Los Angeies Artist de curtoazie Counes rhe artist Galeria Courtesy , New York Installarionview, Muzeul Tonko, Japonia Cu amabilitatea Paula Cooper Gallery, New York Cu amabilitatea studioului MikeKelley, (c) artist (c) artistul/MetroPictures New York Foto: Richard Stoner Cu amabilitatea Ronald Feldman Fine Arts New York Fotografie: (c) D James Dee (c) DACS Cu amabilitatea artistului și GorneyBravin - - Lee, New York Galeria CourtesyMaxProtetch Cu amabilitatea artistului, Jerwood Space, Londra și PatrickPainter Inc , Santa Monica Cu amabilitatea ZenoXGallery; Anvers Foto: Ronald Stoops Counesy ZenoXGallery, Anrwerp Fotografie: FelixTirry Cu amabilitatea artistului și Marian Goodman Gallery, New York (c) artistul Cu amabilitatea Jay Jopling/VVhitc Cube (Londra) Foto: DiancBcrtrand (c) artistul Cu amabilitatea Jay Jopling/White Cube (Londra) Foto: Norbert Schoerner (c) artistul de teatru Cu amabilitatea Jay Jopling/White Cube (Londra) Foto: Stephen White (c) Damien Hirst Cu amabilitatea Jay Jopling/White Cube (Londra) Foto: Stephen White; Cu amabilitatea artistului CourtesyCentre Pornpidou, Paris (c) Jimmie Durham, cu amabilitatea NicolcKlagsbrunGallery, New York Artist de curtoazie Cu amabilitatea artistului Cu amabilitatea artistului Artistul de curtoazie CourtesyMaxProtetchGallery Cu amabilitatea studioului Zhang Huan Galeria CourtesyXL Art Flash de curtoazie PolitețeXI Galerie Courtesytheartistand Orei Art Prcscnta Politețe AES (c)ARS, NY și DACS, Londra și pagina Cu amabilitatea Rontgen Kunstraum și YamamotoGallery Foto: RussellLiebman Coroazie inimă -I Courtcsy artistul și MarianGoodman Gallery, New York (c) CAAC - Colecția Pigozzi, Geneva Foto: ClaudePostei Cu amabilitatea lui Stephan Koehler www jointadventures org (c)ADAGP, Paris și DACS Londra Cu amabilitatea StephenFriedmanGallery, Londra Foto: Werner Maschmann Wittede With, Roîterdam Fotografie (c) Bob Goedewagen Prin amabilitatea Electronic Arts Intermix Counesy Klosierfeldc, Berlin Couney The Project, New York (c) Matthew Ritchie, Cu amabilitatea Andrea Rosen Gallery, New York Courtes;-Marianne Boesky Gallery, New York Cu amabilitatea Marianne Boesky Gallery, New York Prin amabilitatea galeriei Hales și a artistului Foto: Peter White Cu amabilitatea HalesGallery și a artistului Fotografie: PeterWhite și pagina (c) MatthewBarney, cu amabilitatea galeriei Barbara Gladstone Foto: Chris Winget Museu d'ArcContemporani de Barcelona (MASBA) Fotografie (c) Raimon Sola (c) FMGB Guggenheim Bilbao Museoa, foto: Erika Barahona Ede Toate drepturile rezervate (c) Taie, Londra (c) Tate, Londra Cu amabilitatea Muzeului de Artă Milwaukee Foto: Timothy Hursley Cu amabilitatea ariistului și Marian Goodman Gallery, New York (c)CrystalEycLtd Helsinki Cu amabilitatea Klemens Gasser & Tanja Grunert Inc NewYork Galeria CounesyZacheta, Varșovia (c) ShirinNeshat, cu amabilitatea Barbara Gladstone Counes artistul Whitney Museum of American An, New York Cadou parțial și promis al lui Marion Stroud în onoarea lui David A Ross Foto: Kira Perov Cu amabilitatea artistului și a galeriei MetroPictures Fotografie Aaron Diskin, Counety of Public Art Fund Rauschcnbcrg/VAGA, New York/DACS, Londra ISB'J Te consideri o persoană modernă? Atunci cu siguranță trebuie să știi ce este arta de astăzi, pe care criticii o numesc relevantă Ce mișcări și tendințe există acum în pictură și sculptură, film și video? Ce se poate numi o instalație și ce se poate numi o performanță? Cum văd artiștii lumea noastră nebună cu ritmul, tehnologia, internetul și conflictele sociale? Despre toate acestea - o carte frumos ilustrată a celebrului critic englez Brandon Taylor 